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Après l'exposition Hubert Robert, de Rome à Paris, en 2021, 
réunissant plus de 60 tableaux, dessins ou assiettes..., et devant le grand 
nombre de visiteurs enthousiastes 8 la galerie, il me semblait logique de 
montrer, avant Francois Boucher ou Jean-Baptiste Greuze, un autre grand 


peintre du Siècle des Lumières: Jean-Honoré Fragonard. 


Cet artiste mythique, aux facettes multiples et possédant une 
technique unique, parfois proche de l'abstraction, n'a jamais cessé de 
passionner les collectionneurs et les érudits depuis deux siecles. On ne 
peut qu'admirer son pinceau qui virevolte sur la toile accentuant, par des 
touches nerveuses, des éclats de lumière sur une robe ou un sous-bois. 
Savamment, il joue aussi avec les clairs-obscurs comme un peintre qu'il 
admirait particulièrement: le grand maître hollandais Rembrandt. Fragonard 
utilise, avec la même dextérité et fougue, ses brosses tout comme sa 
plume et ses crayons. Grâce à sa touche rapide, toujours fluide, liquide 
et généreuse, il réussit à retranscrire le vent qui souffle dans les branches, 
une femme en mouvement ou la fugacité de la lumière bien avant les 
impressionnistes. Durant sa période hollandaise, il peint a merveille la 
froideur des ciels qui rappellent Ruysdael ou Hobbema tout en faisant 


vibrer les bleus-gris par de légéres et savantes notes rouges. 


Nous espérons que cette exposition enchantera les visiteurs et 
leur permettra de découvrir des facettes moins connues de l’art de 
Fragonard comme les rares paysages italiens ou hollandais, la série d’après 
Roland Furieux et Don Quichotte, mais aussi ces délicieuses représentations 
de scènes de vie ou ce lion paisible mais puissant, peint avec la même 


technique que celle des célèbres Figures de Fantaisie. 


Cette exposition n'aurait pu voir le jour sans l’aide de tous les 
collectionneurs qui ont accepté avec enthousiasme, et souvent de manière 
anonyme, de prêter leurs œuvres afin que tous les amoureux de l'artiste 
puissent profiter de ces peintures ou de ces dessins cachés, pour certains, 


depuis des décennies: un immense merci à eux! 


Je tenais à remercier tout spécialement Sarah Catala qui, en un 
temps record et malgré la chaleur estivale, 8 rédigé ce formidable et 
savant catalogue consacré à un peintre concurrent, mais surtout ami, de 
son très cher Hubert Robert. 

Eunice Williams, grande spécialiste des dessins de Fragonard, 
nous a honoré d'une belle préface et d’une aide très précieuse: nous l'en 
remercions mille fois. 

Un grand merci aussi a Axel Moulinier qui a accepté de vérifier 
chaque provenance, bibliographie ዕህ pagination de toutes les œuvres 
présentées ici avec beaucoup de professionnalisme et d’abnégation. 

Enfin je remercie vivement mon assistante Agathe Dupont qui a, 


elle aussi, beaucoup œuvré pour la réussite de l'exposition et du catalogue. 


Une pensée amicale et sincère à tous ceux qui, de près ou de 
loin, ont collaboré à ce projet avec enthousiasme, gentillesse et patience: 
Charles Beddington, Katrin Bellinger, Alesa Boyle, Alvin L. Clark, Martial 
Damblant, Béatrice Durand, Yvan Farin, Guillaume Féau, Florence 
Fesneau, Hubert et Mireille Goldschmidt, Francis Goy, Thomas Hennoque, 
Jeffrey Horvitz, Jacques Hourriére, Sidonie Laude, Dominique Le Marois, 
Jane MacAvock, Agnés Malpel, Richard Mansell-Jones, Frédérique 
Mattei, Isabelle Michalon, Stephen Ongpin, Philippe Perrin, Ariane et 


Lionel Sauvage, Solange de la Vigne-Bernard. 


ERIC COATALEM 


Il y a plus d'un siècle, Paul Cailleux établissait non seulement un commerce mais une institution. 
[| créa la galerie Cailleux en 1923, installée au «136 » jusqu'à sa fermeture en 2000. En y aménageant 
sa galerie, Éric Coatalem perpétue la mission de ses prédécesseurs: découvrir et diffuser l'art du 
XVIIIe siècle auprès d'un public du XXI? siècle. 


Au fil des ans, la Galerie Cailleux organisait de nombreuses expositions qui présentaient des 
artistes peu connus avec la même attention accordée à Watteau, Boucher, Hubert Robert ou Fragonard. 
Nos premières études sur Fragonard ont bénéficié des archives et de la photothèque - qu'on appelait 
«les boîtes» - de la Galerie Cailleux. En 2021, Éric Coatalem et Sarah Catala présentèrent l'exposition 
Hubert Robert, de Rome à Paris. Maintenant c'est au tour de Fragonard. 


Aujourd’hui, les spécialistes de l’art et les critiques s'intéressent particulièrement au processus 
de création, à la «fabrication», ainsi qu'aux matériaux employés. Qui mieux que Jean-Honoré Fragonard 
pour valider cette approche, artiste dont les œuvres exécutées à l'huile ou au lavis sont une démonstration 
de confiance, de virtuosité et d'imagination. 


Les travaux de ce peintre s’enracinent dans l’enseignement académique avec lequel il rompt 
lorsqu'il est prêt à assumer sa propre personnalité. Le Salon de 1767 demeure le dernier geste de 
Fragonard envers les instances officielles qui ne bénéficient plus de sa présence. 


Sarah Catala présente ici la production extraordinaire de cet artiste. Parmi ces œuvres, un 
ensemble illustre parfaitement la modernité de l’art de Fragonard. Dans les Portraits de fantaisie de 
1769, les coups de brosse manifestent autant une approche descriptive que métaphorique. Ces toiles 
montrent aussi le plaisir à jouer des matériaux pour achever une composition avant que la peinture 
ne sèche entièrement. L'idée d'adopter cette technique et son résultat furent bouleversants. 


Fragonard semble avoir particulièrement apprécié les défis techniques et il expérimenta tout 
un éventail de matériaux. La pierre noire et la sanguine faisaient partie de l’enseignement traditionnel 
appris au sein des ateliers de Carle Van Loo et de François Boucher. Les longues heures passées lors 
des séances de dessins d’après le modèle vivant sont à l’origine des compositions élégantes et célèbres 
de l'artiste (cat.8 et cat.10). Le peintre maîtrisait également la technique de la miniature (peut-être 
avec l’aide de son épouse, la miniaturiste Marie-Anne Gérard), du pastel et de l'eau-forte, cette dernière 
pratiquée en association avec son ami et mécène, l'abbé de Saint-Non. Après avoir satisfait sa curiosité, 
il semble vouloir passer à autre chose. 


Les dessins sont néanmoins une obsession permanente, voire une philosophie personnelle, 
car Fragonard a transformé ce qui n’était qu’une étape préparatoire selon l’enseignement académique 
pour en faire une œuvre indépendante. A son époque, les dessins préparatoires, ou croquis, étaient 
rassemblés pour être accrochés aux côtés d'œuvres achevées. Le succès de Fragonard auprès des 


collectionneurs et des mécènes l’a encouragé à répéter ses esquisses préparatoires, de sorte qu'il y 
a souvent une première pensée enrichie de modifications subtiles pour les variations. En termes 
commerciaux, il connaissait son affaire (cat.46 et cat.47). 


Décrire un dessin de Fragonard est souvent un exercice de sémantique. Une composition 
parfaitement cohérente apparaît spontanée et «esquissée » (cat.39). Une œuvre achevée, bien finie, 
retient la trace de l'étape préparatoire, de sa «fabrication» (cat.19). Ces feuilles deviennent elles- 
mêmes l'aboutissement du travail proposé par l'artiste avec sa propre écriture. 


Les paysages dessinés de Fragonard sont certainement l'héritage le plus important et le plus 
profond qu'il a pu léguer. Formé dans la tradition du paysage français, il renouvela, avec Hubert 
Robert, ce genre pour le transformer en porteur d'émotion. De nombreuses compositions sont créées 
à partir de souvenirs et d'expériences (cat.1, cat.31, cat.47) alors que d'autres sont le résultat d'un 
dialogue précis avec la nature ou le récit (cat.44). L'artiste accumula les dessins et les souvenirs de 
ses années romaines passées à l'Académie de France ainsi qu’à l’occasion de voyages en compagnie 
de mécenes comme l'abbé de Saint-Non ou Bergeret de Grancourt. Ces compositions lui ont servi 
de sources d’inspiration tout au long de sa vie. 


Pour les dessins de grand format, Fragonard mélait le préparatoire à l'achevé, laissant visible 
l'étape initiale. Le spectateur est invité à la retrouver à travers la feuille. Pour les compositions exécutées 
à la pierre ou au lavis, les contours du dessin sous-jacent à la pierre noire couvrent délicatement la 
surface de la feuille et donnent une structure, une mise-en-page à l'ensemble. L'artiste ajoutait d'autres 
indications discrètes - un axe central, ou une coche au niveau d'une marge - pour éviter de gaspiller 
le beau papier, un matériau coûteux. (cat.1 et cat.37) 


Fragonard est également célèbre pour ses scènes narratives, des compositions humoristiques 
ou sentimentales mettant en scène des familles, des enfants ou des animaux dans un espace défini 
(cat.18 et cat.19). Rien n'échappe à son attention - un pot de fleurs renversé, des outils, des échelles, 
des chats ronronnant, même un déambulateur en osier pour un jeune enfant (cat.21). 


Ces sujets étaient familiers et bien connus. La production plus tardive de Fragonard, exécutée 
à partir des années 1780, fut accueillie avec étonnement. Trois exemples datant de cette période sont 
présentés ici, dont ceux sont exécutés à l'aquarelle. À la fois anecdotiques et charmantes, ces feuilles 
sont des instantanés, précisément observés, et sans nostalgie (cat.34 et cat.35). 


Le génie de Fragonard et son talent de créateur sont complexes, parfois contradictoires. 
Chaque génération peut essayer de réinventer cet artiste, mais personne ne peut prétendre le connaître. 
Il est toujours excitant d'essayer. 


EUNICE WILLIAMS 
Cambridge Massachusetts 


More than one hundred years ago, Paul Cailleux established not only 8 business, but an 
institution. He created Galerie Cailleux which, in 1923, moved into the premises at “136” which it 
occupied until closing in 2000. It is fitting that Eric Coatalem brought his gallery to the same address 
where he shares the same mission: to discover and share art of the eighteenth century with audiences 
in the twenty-first century. 


Through the years, Galerie Cailleux presented numerous exhibitions where little known 
artists were introduced with the same serious attention as Watteau, Boucher, Hubert Robert and 
Fragonard. This author’s early study of Fragonard advanced using their archives and photothéque, 
called “the boxes”. In 2021, Eric Coatalem and Sarah Catala presented the exhibition Hubert Robert, 
de Rome a Paris. Now it is Fragonard’s turn. 


Contemporary scholars and critics are interested in the process, the “making”, and the 
materials of art. Who better to validate this approach than Jean-Honoré Fragonard whose works 
in oil and wash are a performance of confidence, dexterity and imagination. They are based ona 
foundation of traditional academic teaching against which he could rebel at the right moment to 
become his own man. The Salon of 1767 was his final nod to the establishment which thereafter 
suffered the loss of his participation. 


In the present catalogue, Sarah Catala discusses Fragonard’s extraordinary oeuvre. One 
series is pertinent to his modernity. In the Portraits de fantaisie of 1769, brush strokes make statements 
at once descriptive and metaphorical. They also reveal his enjoyment of material tactility to complete 
images before the paint dries. The idea and the result were transformative. 


Fragonard apparently enjoyed challenges and experimented with a variety of artistic 
materials. Red and black chalks were part of traditional academic discipline which he learned in the 
studios of Carle Van Loo and Francois Boucher. Hours spent in life drawing classes precede popular, 
stylish images such as (cat.8 and 10). He went further to master painting miniatures (perhaps with 
help of his wife, the artist Marie-Anne Gérard); pastels; and, in collaboration with his friend and 
patron the abbé de Saint-Non, etching. After satisfying his curiosity, he seemed to move on. 


Drawings, however, were a life-long obsession and philosophy as he transformed an academic 
stage of preparation into an independent work. In France around this time, preparatory drawings, 
les croquis, were collected and displayed along with finished works. Fragonard’s popularity among 
private collectors and patrons encouraged him to repeat first sketches so that there is often a 
premiére pensée followed, with subtle changes, by another iteration. In business terms, he knew 
his market. (cat.46 and 47) 
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Describing a Fragonard drawing is often an exercise in semantics. A perfectly coherent 
composition appears spontaneous and “sketch-like” (cat. 39). Or a fully realized, finished work 
retains evidence of preparation, of “making” (cat.19). These works become ends in themselves, 
offered by the artist in his handwriting. 


Fragonard’s landscape drawings are arguably his greatest and most profound legacy. 
Although formed in the French landscape tradition he, along with Hubert Robert, transformed the 
genre into a vehicle of emotion. Many drawings were invented from memory and experience 
(cat.1, 31 and 47) while others come from a specific dialogue with nature and narrative (cat. 44). 
Drawings and visual memories accumulated over the years in Rome at the Académie and during 
travels with patrons such as the abbé de Saint-Non and Bergeret de Grancourt provided inspiration 
for a lifetime. 


For large scale drawings, Fragonard merged the preparatory with the finished, allowing his 
preparation to remain visible. The viewer is invited to trace it across the page. For both chalk and 
wash compositions, lines of black chalk under-drawing move gently over the surface and provide 
structure, a mise-en-page. In addition, the artist used other subtle guides — a central axis line, a fold, 
or une coche at a margin — to avoid wasting the precious commodity of fine paper. (cat.1 and 37) 


Fragonard is also celebrated for narrative subjects, humorous or sentimental scenes of 
families, children and animals presented as stage actors in a defined space. (cat.18 and 19). Nothing 
escapes his notice — a toppled flowerpot, tools and ladders, purring cats, and even a wicker walker 
readied for toddlers. (cat. 21) 


These subjects were familiar and well known. Fragonard’s later work from the 1780s came 
as a surprise when introduced. Three are included here, two of which have watercolor. Every bit as 
anecdotal and good humored, these are of-the-moment, sharply observed, and without nostalgia 
for the past. (cat.34 and 35) 


Fragonard’s genius, his creativity, was complex and even contradictory. Each generation 
might try to reinvent him, but no individual can claim to know him. It is always exciting to try. 


EUNICE WILLIAMS 
Cambridge Massachusetts 
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- cat.5 - détail 
(voir p.29) 
Un lion 


SARAH CATALA 


En choisissant de prendre ses distances avec l’Académie royale 
de peinture et de sculpture, après sa dernière exposition au Salon de 
1767, Jean Honoré Fragonard s’est libéré des commandes royales 
stéréotypées de la peinture d'histoire et a pu développer un art exploitant 
pleinement la richesse d'une imagination servie par une pratique virtuose. 
Admiré par ses contemporains, raillé par quelques autres, Fragonard 
s'est imposé comme l’un des artistes les plus éminents de sa génération 
auprès de collectionneurs appréciant autant ses dessins que ses peintures. 
Il a produit un nombre important de séries et de variations peintes, 
dessinées et gravées, de portraits, de scènes de la vie quotidienne ou 
inspirées par l’histoire et la littérature, des scènes galantes ou religieuses, 
des allégories, ainsi que des paysages. Pour ses œuvres, Fragonard 
privilégie un mode d'exécution rapide, qui montre le geste du peintre. 
L’esquisse est exploitée dans toute la diversité de son potentiel de statut 


intermédiaire, a qui | 811509 accorde une pleine autonomie. 


Lun des enjeux de l’art de Fragonard est de développer une 
manière qui donne à voir sa matérialité, tels les coups de brosses 
chargées d'huile ou les traits de lavis d’encre que le spectateur se plaît 
à suivre de près et que son œil reconstitue de loin. Sa manière esquissée 
est une performance artistique qui est la marque de son individualité. 
De plus, Fragonard développe un travail d’évocation, celui des sites 
pittoresques et célèbres qui l'inspirent, ainsi que des œuvres de maîtres 
dont il s’approprie les manières ou les sujets. Il aime à reprendre ses 
compositions en engageant un travail autocritique et éminemment 


réflexif, à rebours des préjugés accordés à la spontanéité de l'esquisse. 
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Parallèlement, Fragonard privilégie la représentation du mouvement, 
qu'il s'agisse de la fulgurance d'une action ou d'un moment saisi à son 
acmé. Dans ces œuvres, les effets d’atmosphére, nuages, vapeurs ou 
fumées, contribuent à la mobilité des éléments d’une scène. Fragonard 
livre un art de la suggestion au spectateur, qui a la possibilité de se 
perdre dans un détail et de se plaire à la contemplation de l’ensemble, 
tout en ayant l'opportunité de compléter ce qu'il voit par sa propre 
imagination ou de se prêter aux jeux de connoisseurship que permettent 
les jeux de citations d’après les maîtres. Pour toutes ces raisons, 
Fragonard propose un art du plaisir et de la séduction qui répond aux 
attentes des amateurs et des collectionneurs de son temps, épris 
de peintures flamandes et hollandaises du XVIIe siècle, mais désireux 
de posséder les œuvres des artistes français contemporains les plus 
en vue. Justement, parmi les peintres vivants s'échangeant le plus sur 
le marché de l’art de la seconde moitié du XVIIIe siècle, on compte 
François Boucher (1703-1770), Joseph Vernet (1714-1789), Hubert Robert 
(1733-1808), Jean-Baptiste Greuze (1725-1805) puis Fragonard. 


À la suite des entreprises ambitieuses visant à reconstituer 
l’œuvre de l'artiste, auxquelles se sont adonnés Louis Réau, Daniel 
Wildenstein, Alexandre Ananoff, Eunice Williams, Pierre Rosenberg, 
Jean-Pierre Cuzin et que poursuit actuellement Marie-Anne Dupuy- 
Vachey pour les dessins, les historiens de l’art ont cherché à mieux 
cerner la vie et le contexte de l'émergence de la production de Fragonard!. 
Néanmoins, le travail en série de l’artiste associé à la rareté d’annotations 
et de documents d'archives, complexifient toujours la compréhension 


de la chronologie des œuvres. 
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1- On trouvera les références 
des ouvrages cités au nom des 
auteurs, dans la bibliographie 
en fin d'ouvrage. 

2- Voir cat.exp. Washington, 
2017 et X. Salmon, 2021 quia 


suscité le débat. 


Deux périodes fécondes de publications sur l'artiste sont à retenir, d’abord 
celles des musées célébrant le bicentenaire de la mort de l'artiste en 2006, 
avec les travaux de Jean-Pierre Cuzin sur les inspirations artistiques, de 
Marie-Anne Dupuy-Vachey démontrant la culture littéraire de Fragonard 
et de Sophie Raux prouvant le voyage en Hollande; ensuite, les recherches 
coincidant avec la réapparition du projet esquissé des «Figures de Fantaisie». 
Ainsi, André Molotiu et Guillaume Faroult se sont attachés a l'étude du 
sentiment amoureux, tandis que Perrin Stein, Eunice Williams et Marie- 
Anne Dupuy-Vachey ont apporté de précieux éclaircissements sur les 
fonctions des ceuvres et les processus créateurs de Fragonard, tandis 
qu’Ewa Lajer-Burcharth et Charlotte Guichard ont étudié la matérialité de 
la peinture comme signe de l'individualité. Satish Padiyar a défendu une 
approche de la vie et de l’œuvre de Fragonard à travers le prisme des 
notions de fantaisie et d’atemporalité. Enfin, dernièrement, des conservateurs 
ont révisé les interprétations de portraits: Yuriko Jackall pour les «Figures 
de Fantaisie » et Xavier Salmon au sujet des pastels illustrant les membres 
de la maison des Bourbons2. À l'appui de ces nombreuses recherches, le 
présent ouvrage rassemble les œuvres prêtées par des collectionneurs 
privés, à l’occasion d'une exposition à la galerie Éric Coatalem, en rappelant 
brièvement les multiples enjeux de l'esquisse dans l’œuvre de Fragonard 
et de sa réception par ses contemporains, à travers trois thématiques: les 
figures, les histoires et les paysages. En outre, le lecteur trouvera la liste 
des œuvres établie par Axel Moulinier qui a vérifié autant que possible 
chaque information relative à l’historique et aux publications des œuvres, 
avec un soin particulier accordé aux dessins. On ne sera pas surpris des 
nuances apportées ici, puisque Fragonard est un artiste pour lequel la 
vérification des sources et des découvertes fortuites bouleversent 


régulièrement nos croyances. 
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[ 
L'ÉVOCATION 
DU MONDE 


L'évocation 
du monde 


Promulguée en 1789, la Déclaration des Droits de l’homme et du 
citoyen est l’aboutissement des bouleversements dans le domaine des droits 
individuels qui rythment le XVIIIe siècle en France. Parmi ceux-là, la propriété 
a connu de profondes mutations sur les plans philosophique, juridique et 
économique. Elle a contribué au développement de la consommation de biens 
d'utilité et de luxe, auxquels appartiennent les œuvres d'art. Durant la seconde 
moitié du siècle, le commerce parisien de tableaux et de dessins est en forte 
expansion. || éprouve alors l’influence de valeurs esthétiques relevant à la fois 
du goût des collections privées et de la critique qui ne cesse de se développer. 
Parmi les commentateurs les plus célèbres de la scène artistique, le philosophe 
Denis Diderot dénonce la mainmise des amateurs sur l’art. Il leur reproche 
d’une part de limiter le génie des artistes en imposant leur goût et d’autre 
part, de soustraire à la vue du plus grand nombre des œuvres seulement 
contemplées par une élite restreinte, issue notamment du monde de la finance. 
Force est de constater que si la première partie de l’argumentaire est subjective, 
la seconde est valable pour Fragonard. En se détournant des commandes 
officielles, ponctuelles et payées avec retard, l’artiste se consacre à la production 
d'œuvres destinées à des collectionneurs particuliers parmi lesquels Mariette, 
le prince de Conti, Harenc de Presles, Vassal de Saint-Hubert, Boyer de 
Fonscolombes ou encore Bergeret de Grancourt. Or, il existe une différence 
entre les prix auxquels les collectionneurs achetaient des œuvres directement 
auprès de l'artiste et les sommes qu'il fallait dépenser lorsque ces mêmes 
œuvres se vendaient aux enchéres?. L'architecte Pierre Adrien Paris (1745- 
1819) s’en fait l’écho: 

«Vous ne serez pas embarrassé pour savoir qui a raison quand 

vous saurez qu'on n'offre que 100 louis au pauvre Fragonard (...). 

Quant à la mesquinerie de Bergeret, elle paraît d'autant plus 


choquante que l’on sait que les dessins exécutés pendant le voyage 


se vendront quelques années plus tard pour plus de 150 louis.4» 


3- Ce n'est pas le cas pour 
les œuvres de Joseph Vernet 
et d’Hubert Robert qui 
négociaient des prix de 
commande correspondant aux 
cotes de leurs œuvres lors de 
leurs passages aux enchères. 
Ce constat soulève de 
nombreuses questions 
auxquelles une étude 
ambitieuse, comparant 

les stratégies des peintres 
dominant le marché 

de la seconde moitié 

du XVIII siècle en France 
(Boucher, Vernet, Robert, 
Greuze et Fragonard) 
apporterait une réponse. 
Patrick Michel, qui a publié 
en 2007, Le Commerce 

du tableau à Paris 

dans la seconde moitié 

du XVIII siècle, borne 
cependant son étude 4 1780 
et ne traite donc pas de la 
croissance des cotes de Robert 
et Fragonard. Pour quels 
autres artistes constate-t-on 
une grande disparité entre 
les prix des tableaux vendus 
en atelier ou aux enchères? 
Dans quelle mesure, 
Fragonard est-il responsable 
de ce déséquilibre? 

A quel moment a-t-il 
éventuellement augmenté 

le prix de ses œuvres? 

4- Cité dans M.-A. 
Dupuy-Vachey, 2022, p.172. 


5- Vente du duc de Rohan 
Chabot, Paris, Hôtel de 
Bullion, 17 décembre 1787, 
lot 179. 
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En état de grâce 


C'est auprès de peintres prolifiques et alors acclamés par la critique 
que Fragonard réalise ses premiers apprentissages. ll entre d’abord l'atelier de 
Jean Siméon Chardin (1699-1779), dont la prédilection pour les sujets intimes 
n'exclut pas d’ambitieuses stratégies commerciales. Fragonard rejoint ensuite 
l’effervescence de l'atelier de François Boucher, période durant laquelle il est 
également son élève au sein de l’Académie royale de peinture et de sculpture, 
où il remporte le Grand prix de Rome, en 1752. Il intègre aussitôt l'École royale 
des élèves protégés dirigée par Carle Van Loo (1705-1765), jusqu'en 1758, puis 
il poursuit sa formation en Italie, en devenant pensionnaire à l’Académie de 
France à Rome. Fragonard gonfle alors ses portefeuilles d'études d’après 
l'antique et les maîtres ainsi que de paysages inspirés par les sites les plus 
célèbres d'Italie qu'il découvre avec son protecteur, l'abbé de Saint-Non (cat.1). 
Son travail d’après les maîtres lui permet d'acquérir une grande culture visuelle 
et artistique, qui lui fut certainement utile lorsqu'il devint conservateur au 
Louvre, à la fin de sa carrière. L'artiste se montre particulièrement prolifique, 
en témoigne la vente du duc Louis Antoine Auguste de Rohan Chabot, amateur 
honoraire de l’Académie royale de peinture et de sculpture et fervent collectionneur 
de dessins, dont le catalogue de vente rédigé par l'expert Alexandre Paillet en 
1787 mentionne: 

«Une collection de quatre cents-quarante dessins, exécutés par 

M. Fragonard dans un de ses voyages d'Italie, tant à Rome qu’à 

Gênes, Naples, Venise, Bologne, Florence, Sienne & autres villes 

célèbres. Cette suite curieuse & intéressante offre un choix complet 

des productions des grands Maîtres (...). On regardera sans 

contredit ce recueil comme un trésor pour les arts, également 

utile, soit aux Artistes qui pourraient venir le consulter chez un 

amateur opulent, soit à l'amateur lui-même qui pourrait passer 


en revue € à loisir, tous les chefs-d’oeuvres de l'Italie ር...)*.» 


L'ensemble est acquis pour la somme remarquable de 3000 livres, qui 
révèle l'engouement des collectionneurs pour tous les dessins de Fragonard 


que le marché met à disposition. 


- Cat.1- 

Vue d'un jardin avec de grands cyprès 

Vers 1765 

Pinceau et lavis d’encres brune et grise, pierre noire sur papier vergé 


H. 34,9; L. 46,5 cm 
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Heurs et malheurs au Salon 


Le 30 mars 1765, trois ans et demi après son retour d'Italie, Fragonard 
est agréé à l’Académie royale de peinture et de sculpture grâce à la présentation 
de son tableau Le Grand prêtre Corésus se sacrifie pour sauver Callirhoé (Paris, 
musée du Louvre). Exposé au Salon de la même année, l’œuvre recueille des 
critiques enthousiastes qui soulignent les attentes des institutions et du public 
espérant assister à l'émergence du rénovateur de la peinture d'histoire. Pour 
encourager le peintre, son grand tableau est acheté par les Bâtiments du roi, 
puis envoyé à la manufacture des Gobelins afin d'être transposé en tapisserie. 
Comme elle le fait avec les peintres d'histoire, l'administration royale accorde 
a Fragonard un logement au palais du Louvre, alors qu'il n’a pas exécuté son 
morceau de réception et n’a que trente-trois ans. Mais l'exposition de deux 
tableaux et quelques dessins au Salon suivant, en 1767, déçoit unanimement la 
critique. L'auteur des Mémoires secrets se demande «pourquoi M. Fragonard, 
sur lequel on avait donné de si grandes espérances au salon dernier, dont les 
talents annoncés avec un fracas bien flatteur pour son amour-propre, s'est-il 


arrêté tout à coup 75». 


Au Salon de 1767, Fragonard ne présente pas de sujets d'histoire et préfère 
exposer la représentation d'un groupe d'enfants et une tête de vieillard. Les 
commentaires sévères sur les deux œuvres jugées de faible qualité, blessent 
probablement l'artiste qui se détourne à jamais du Salon et poursuit sa carrière 
en marge de l’Académie. En effet, malgré les encouragements constants de 
Charles Nicolas Cochin (1715-1790), Fragonard n’exécute pas son morceau de 
réception, ni les commandes de décors pour la galerie d’Apollon du Louvre et 
des chateaux de Bellevue et de Versailles. Quoiqu'il en soit, au Salon 1767, l'artiste 
présente un aspect constitutif de son ceuvre auquel il reste fidéle tout au long de 
sa carrière, le dialogue avec les maîtres. Le Groupe d’enfants dans le ciel (Paris, 
musée du Louvre), héritier de l’art de François Boucher, était additionné à une 


tête de vieillard, non identifiée, reprenant la tradition de la peinture rembranesque. 


~ cat.2 -~ 
Groupe de putti dans des nuées, dont un tenant des couronnes 


Vers 1760-1770 
6- Cité dans E. M. Bukdhal 


et M. Delon, 1995, p.420, Huile sur toile 
note 746. H. 45,5; L. 28 cm 
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7- Abbé de Saint-Non 
d’après Fragonard, Couronne 
d'amours, eau-forte; 


repr. dans C. Lebrun-Jouve 


et P. Rosenberg, 2006, p.116, 


fig. 47. 
8- S. Padiyar, 2020, 
p.36-40. 
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Plusieurs ceuvres attestent des recherches picturales et des enjeux de reformulation 
opérés par Fragonard dés son séjour en Italie. Par exemple, dans ses Griffonis, 
recueils de gravures publiés entre 1770 et 1773, l'abbé de Saint-Non interprète 
a plusieurs reprises des compositions de Fragonard figurant des groupes 
d’enfants aux têtes nues. Sur l’une de ces eaux-fortes?, on note de grandes 
similitudes telle la présence des quatre putti alignés, dont les attitudes sont 
reprises sur une toile jamais commentée (cat. 2). Le putto situé au sommet de 
cet essaim a également les bras levés, pour tenir cette fois des couronnes de 
fleurs. Le sujet comme le format ovale indiquent une fonction décorative qui 
révèle sa filiation avec les dessus-de-portes et autres plafonds peints par 
Boucher, à l'exemple de l'esquisse pour le plafond de la salle du conseil de 
Fontainebleau, réalisée vers 1753 (cat.3). Fragonard dépasse le caractère 
artificiel de la composition de son maître, en rendant compte de la densité de 
Pair. || procede avec habilité, en fondant les corps dans des éléments atmosphériques, 
tout en déployant une gamme chromatique modulée par les tons argentés et 
quelques accents dorés. L'objectif est de renforcer les effets illusionnistes 
privilégiés par les grands décors. Malgré le mécontentement des critiques du 
Salon, Fragonard a continué de peindre des toiles illustrant des enfants pour 
le financier et collectionneur Bergeret de Grancourt, ainsi que pour les tableaux 
peints pour Madame du Barry à Louveciennes. L'artiste Louis Félix de la Rue 
(1731-1765) s'était fait une spécialité des dessins au lavis et gravures à leau- 
forte, très enlevés, illustrant des nuées d'enfants. Contrairement à cette production 
souffrant d'une monotonie, celle de Fragonard s'avère foisonnante par la variété 
des mises en scènes d'enfants, comme on le verra plus loin. Enfin, au sujet de 
la représentation d'enfants chez l'artiste grassois, certains historiens ont proposé 
de les interpréter comme les symboles de l'émancipation de toute autorité, 
d'une part, parentale et académique en raison de l’autonomie des actions 
engagées par les enfants, et d’autre part, de l'autorité publique à cause de la 


notion sous-jacente de désir qu’induit la nudité®. 


~ cat.3 - 

Francois BOUCHER (Paris 1703-1770) 

Étude pour le plafond de la salle du conseil de Fontainebleau 
Vers 1753 

Huile sur papier marouflé sur toile 

H. 36; L. 28 cm 


9- Sa vente après décès, 
Paris, 15 février 1770, 

lots 36 à 38. 

10- 53 vente, Paris, 

15 novembre 1779, lot 29. 
11- Vente, Paris 1° décembre 
1779, lot 596. 

12- Sa vente, Paris, 


1% décembre 1777, lot 42. 
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Durant ce même Salon, par le hasard du retrait de deux tableaux qui 
n'avaient pas su satisfaire le peintre, Fragonard oppose la légèreté de la prime 
jeunesse aux tons pastels, enveloppée dans son format ovale, à la gravité de la 
vieillesse au chromatisme assombri, dans un tableau de chevalet. Si ce dernier 
n'a jamais été identifié, de nombreuses représentations de vieillards barbus, 
chauves, fermant les yeux ou regardant au loin, lisant ou comptant leur argent, 
sont connues. Parmi ces figures de fantaisie, se distingue un petit panneau 
représentant un vieillard et un enfant, de l’ancienne collection d’Hyppolite 
Walferdin, fervent collectionneur de Fragonard au XIX® siècle (cat. 4). L'œuvre 
montre l'assimilation des modèles de vieillards par Tiepolo, ainsi que la 
compréhension de la manière de Rembrandt pour lequel l'engouement est resté 
inégalé durant le XVIIIe siècle en France. Les catalogues de vente, même s'ils 
ne donnent qu'une vision parcellaire du commerce d'art, mentionnent plusieurs 
têtes de vieillards dans les collections d'artistes. On en trouve chez Pierre 
Antoine Baudouin (1723-1769) en 17705, ainsi que chez le portraitiste Pierre 
Adolphe Hall (1739-1793) atteignant la somme de 415 livres à l’occasion de sa 
vente après décès10. D’autres collections prestigieuses comportent des versions 
pour lesquelles la manière de Rembrandt est spécifiée, comme celle de l'abbé 
de Gevigney™ et du banquier Georges Tobie de Thélusson dont la tête de 
vieillard est acquise pour 403 livres!2. Quoiqu'il en soit, au sujet du tableau 
Walferdin exposé au Salon de 1767, Fragonard se plaît à associer les contraires, 
en assumant l’asymétrie de sa composition, entre la grande masse brune de 
l'homme âgé, coiffé d'un chapeau rouge et la petite taille de l'enfant vêtu d'une 
chemise blanche, éclairée par un rayon de lumière. Le petit format, le plan 
rapproché et la pénombre dans laquelle est plongé le faible nombre de 
personnages incitent le spectateur à faire corps avec le tableau. | faut s’en 
approcher pour scruter les visages, suivre les plis des vêtements, apprécier les 
effets picturaux et finalement, s'éloigner pour percevoir le travail de Fragonard 
dans son ensemble. C'est son propre engagement dans la peinture que l'artiste 
donne à voir, dans un rapport d'émulation avec les maîtres, tout en offrant 
l'impression d'une grande spontanéité. Comme souvent, l'interprétation du 
tableau résiste aux historiens qui ont identifié Joas et Joad, avant de laisser 


prudemment les deux personnages dans l’anonymat. 


- cat.4 - 

Un homme penché sur un enfant 
Vers 1767-1772 

Huile sur bois 

H.22; L. 19cm 


13- Notes retranscrites par 
Marie-Anne Dupuy-Vachey 
qui les date de la décennie 
de 1780, dans cat.exp. Paris, 
2007-2008, p.20 et p.26, 
note 11. 

14- Nous avons publié 

une étude au sujet du Lion, 
en insistant sur l'importance 
de la collection de 
Varanchan de Saint-Geniès; 


S. Catala, 2015. 
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Fantaisies 


Après l'échec critique du Salon de 1767 et le paiement longtemps 
attendu du Corésus et Callirhoé, Fragonard poursuit ses expérimentations 
picturales à l’occasion de commandes privées, en peignant la fameuse Escarpolette 
(Londres, Wallace collection) et la non moins célèbre série de portraits dits de 
fantaisie. Célébrée comme une performance picturale et un renouvellement de 
la forme du portrait, cette suite d'hommes et de femmes issus des mondes 
financier et artistique signe l'émancipation de Fragonard vis-a-vis de l'Académie 
royale de peinture et de sculpture: il ne fournit pas son morceau de réception 
et n’accéde à aucun poste d'enseignement. La rupture progressive et occasionnée 
par différentes circonstances rappelle celle opérée par Greuze. Comme lui, 
Fragonard choisit de ne plus exposer au Salon mais de présenter ses œuvres 
dans son atelier qui devient un lieu de sociabilité où il établit désormais sa 
réputation. La réalisation des «portraits de fantaisie», vers 1769, témoigne de 
ce changement qui cependant, ne paraît pas accompagné d'une stratégie 
commerciale. Le chroniqueur Louis Sébastien Mercier s’en fait justement l'écho: 

«Lorsque Fragonard commença sa réputation, le père d'un fermier 

général venait assiduement chez lui ramasser quelques croquis, 

et s'amusait en riant avec lui, et lui donnant en troc de petits 

gâteaux, ou autres friandises, qu'il savait que le jeune artiste 

aimait et dont il avoit la précaution de remplir ses poches. Pour 
quelques sous | emportait des traits spirituels, pour les revendre 


des sacs d'argent 13». 


L'homme en question est le collectionneur Joseph Francois Varanchan 
de Saint-Geniès qui dispersa sa collection du 29 au 31 décembre 1777. Celle-ci 
comportait notamment Les Baigneuses (Paris, musée du Louvre), Le Cavalier 
assis pres d’une fontaine, vêtu à l’Espagnole (Barcelone, Museu Nacional d'Arte 


de Catalunya) et Un Lion (cat.5), redécouvert en 2015 grâce à Éric Coatalem4. 


~ cat.5 ~ 
Un lion 

Vers 1769-1771 
Huile sur toile 
H. 83; L. 105 cm 
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15- Reprod. dans Ibid., 
p.24-25. 

16~ Bernard Picart d’aprés 
Rembrandt, Recueil des lions, 
dessinés d'après nature par 


divers maitres, vers 1728, 


eau-forte, H. 12; L. 17cm, 


Londres, British Museum, 


inv. 1914,0214.108. 
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Cette toile est peinte vers 1769, au même moment que les fameux 
portraits, mais selon un format horizontal. Incarnant le renouvellement de la 
manière de Fragonard, Un Lion met en évidence l'exploration de sujets abordés 
avec originalité, jusqu’à bousculer les genres établis par l’Académie. Dépourvue 
de narration, la toile comporte plusieurs éléments renvoyant a l’enfermement: 
le cadrage serré qui renforce la sensation d’un univers clos, le repli contre le 
mur de l'animal à la gueule plongée dans l’ombre, puis la lumière projetée avec 
la violence de son éclat en oblique sur le sol qui provient de la place même du 
spectateur, que l’on situerait volontiers derrière les grilles d’une large fenêtre 
ouvrant sur la loge contenant l'animal. Ce dernier, contraint à l’immobilité, traduit 
certainement la conception anthropocentrique que Georges Louis Leclerc 
comte de Buffon développe dans son Histoire naturelle (1749), selon laquelle 
le monde animal prend l'homme pour référence et mesure. Or, la tension entre 
le statisme d'une bête sauvage et le symbole de force et de pouvoir de l'animal 
est bousculée par le travail de Fragonard qui déploie toute la richesse des effets 
picturaux d'une matière empátée, travaillée, à son habitude, alla prima. Bien 
que Fragonard ait pu étudier un lion sur le vif, à la Ménagerie royale de Versailles, 
il s'était déjà réapproprié quelques modèles gravés par Bernard Picart (1673- 
1733) dans son Recueil des lions dessinés d'après nature par divers maîtres 
(1728), en les reproduisant sur des feuilles aujourd'hui au Kupferstichkabinett 
de Berlin'®. Pour notre toile, Fragonard interprète une gravure de Picart d’après 
Rembrandt tirée du Recueil des lions"®, en ajustant l’attitude allongée pour ne 
maintenir que le positionnement des pattes si caractéristique du félin. La rareté 
du sujet animalier dans l’œuvre du peintre, l'émulation avec Rembrandt, le choix 
de sa composition faisant écho à l'Histoire naturelle de Buffon et la curiosité 
envers la pensée matérialiste se développant alors dans les milieux scientifiques, 
situe Un Lion parmi les réalisations les plus surprenantes de Fragonard, celles- 


là même qui révèlent avec force l'indépendance de son esprit. 


- cat.5 - détail (voir p.29) 
Un lion 


17- À ce sujet, voir 
Marie-Anne Dupuy-Vachey 
dans cat.exp. Paris, 
2007-2008, p.19-20. 

18- En particulier un 
portrait dessiné à l'encre, 
Besançon, musée des 
beaux-arts et d'archéologie, 
inv. D. 2872 et un portrait 


à la pierre noire, Paris, musée 


du Louvre, inv. RF 41194; 
et par l'entourage de 
Marguerite Gérard, huile 
sur toile, Paris, musée 

du Louvre (dépôt à Grasse, 
musée Fragonard), 


inv. RF 2032. 
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L'idéal féminin 


Cette période de grands changements et de situation financière 
critique’ coïncide avec le mariage de l'artiste avec Marie-Anne Gérard (1745- 
1823), originaire de Grasse comme lui. Pratiquant la peinture en miniature et le 
pastiche d’après les œuvres de son mari, son visage nous est connu par plusieurs 
portraits exécutés par Fragonard!8. Un petit panneau apparu dernièrement 
dans le commerce d'art parisien pourrait la représenter (cat.6). Comme Marie- 
Anne, le modèle est caractérisé par des mèches de cheveux gris s'échappant 
de sa coiffe, un grand front plat, des sourcils arrondis cernant de grands yeux 
noirs, un nez légèrement busqué, une bouche mince mais bien dessinée, et 
surtout une mâchoire rectangulaire surmontée de pommettes larges. Lidéalisation 
n'est pas de mise car c'est justement les particularités du visage, et par-delà 
l'expressivité du modèle que traduisent le pinceau de Fragonard. Le visage est 
décrit à l’aide de touches de rose et d’ocre rehaussées par des pointes de blanc 
qui s’élargissent généreusement pour former le col de la robe. La rapidité 
d'exécution du tableau ne fait aucun doute et dépasse la question de la manière 
esquissée. || s'agit ici d'une véritable esquisse pour laquelle l'artiste n’a pas posé 
de glacis, comme il le fait par exemple pour La Jeune fille lisant conservée à 
la Wallace collection à Londres. Le portrait sur bois est plutôt un prétexte à 
travailler la palette monochrome des maîtres hollandais du XVII® siècle combinée 
à une recherche sur l'impact d'une lumière vive projetée sur la peau. Ces 
expérimentations sont à rapprocher des portraits dits de fantaisie ou des jeux 
d'opposition entre les blancs et les ocres tendant vers le brun et le vert pour 
traduire les formes du visage et l’expression, par exemple du duc de Beuvron 
portraituré par Fragonard vers 1770 (Paris, musée du Louvre). Sur le petit 
panneau, la franchise avec laquelle le pinceau modéle avec fermeté les chairs 
et les matières, sans chercher à séduire l'œil du spectateur semble indiquer une 


étude d'atelier qui a vocation à demeurer confidentielle. 


- cat.6 - 

Portrait présumé de Marie Anne Fragonard 
Vers 1770-1780 

Huile sur panneau 

A. 19° L.13,5 cm 
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C'est dans un registre différent et presque dix ans plus tard que 
Fragonard portraiture Betzy, la fille adoptive de Pierre Jacques Bergeret, alors 
âgée de sept ou huit ans (cat. 7). Après s'être brouillé avec le père à la suite du 
séjour en Italie et en Flandre, en 1773-1774, Fragonard renoue avec les Bergeret 
grâce au fils du financier. Les deux familles se retrouvent régulièrement à Cassan 
et Cháteaupré, à proximité de L'Isle-Adam. Le jeune modèle est saisi en buste, 
tourné vers le dessinateur. Fragonard rend compte de la finesse des traits 
arrondis du visage, en glissant la pierre noire sur le grain épais du papier, puis 
en traçant rapidement les mèches et les longues boucles de la pointe de son 
instrument. Cette feuille se distingue de la série des sept portraits des membres 
de l'entourage de Fragonard dessinés à la pierre noire, que conserve le musée 
du Louvre. En effet, l'artiste a ajouté ici quelques rehauts à la sanguine sur les 
joues, près des paupières et sur la robe, juste en dessous du col. Ce dernier est 
laissé en réserve, comme le grand bonnet, faisant d'autant plus ressortir le 
regard doux de Betzy. || est frappant de comparer l’onctuosite de la matière 
picturale des portraits du début des années 1770 avec la légèreté des 
traits dessinés à la fin de cette même décennie. On y décèle le désir profond 
d'accorder la recherche à un contexte, une liberté artistique allant de pair avec 
la fantaisie dans le premier cas et une astreinte à la vérité qu’engendre la 
connaissance intime du modèle dans le second cas, qui s'épanouissent toujours 


avec une virtuosité remarquable. 


- cat.7 ~ 

Portrait d’Elisabeth Fulie Perrette Bergeret, dit Betzy, enfant 
Vers 1788 

Pierre noire et sanguine sur papier vergé 


Diam. 12,4 cm 
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19- Comme l'a rappelé Perrin 
Stein, Rosalie et Marguerite 
avaient respectivement 

trois et douze ans lorsque 
Fragonard réalisait ses 
premières sanguines 
illustrant des femmes portant 
des robes: cat.exp. New York, 
2016-2017, p.211. 

20- Cambridge, Harvard 
Art Museum, inv. 1965.276. 
21- À ce sujet, voir 

Perrin Stein dans ibid., 

p.208 et 210. 
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Rosalie naît l’année du mariage en 1769. Elle devient l’un des modèles 
de son pére, avec sa tante Marguerite Gérard (1761-1837) venue vivre avec la 
famille Fragonard en 1775. Les deux filles ont été identifiées à la hâte sur des 
études tirées de l'observation du quotidien ou sur des dessins de jeunes femmes 
portant des robes1®. C'est le cas d’une sanguine passée dans les collections 
Marcille, Walferdin, de Vogué et Groult, montrant une jeune femme représentée 
vêtue d'une robe, assise près d'un feu qu'elle ravive à l’aide d'un soufflet (cat. 8). 
Rien ne permet d'identifier le modèle, dont l'attitude relâchée suggère la tenue 
de la pose. Fragonard 8 probablement réalisé cette sanguine pour lui-même, 
afin d'étudier l'incidence d'un double foyer de lumière, celle extérieure se 
projetant depuis la gauche et celle du feu provenant de la droite. Par ailleurs, 
sur une sanguine conservée au Harvard Art Museums à Cambridge et datée 
des environs de 1773-1774, on retrouve un modèle semblable: schématisme du 
visage vu de trois-quarts, cheveux relevés en chignon au sommet du crâne, 
robe similaire et souliers pointus2°. Au sein de ce corpus, on compte également 
une jeune fille vue de dos, de manière à présenter la finesse des plis de sa robe 
à l'anglaise et la délicatesse du visage relevé (cat. 9). Mis en valeur par un réseau 
de hachures, le modèle est situé dans un espace neutre, uniquement matérialisé 
par le tracé du sol. Il en est de même pour le modèle dessiné à la pierre noire, 
montrant une jeune femme, le visage de profil et les mains sur les hanches, 


prête à esquisser un pas de danse (cat.10). 


La production de représentations de jeunes femmes élégantes pourrait 
avoir été pensée en vue d’une diffusion par la gravure en manière de crayon au 
début des années 1770, par les artistes les plus habiles, Gilles Demarteau (1722- 
1776) et Louis Marin Bonnet (1743-1793) qui ont interprété quelques dessins de 
Fragonard?!. Ces feuilles n’ont aucune fonction préparatoire car elles sont 
destinées au commerce d'art, à l'instar des sanguines exécutées dans une veine 
similaire par Louis Roland Trinquesse (1746-1799) ou Pierre Chasselat (1753-1814). 


~ cat.8 ~ 
Feune femme assise au sol près d'une cheminée 
Vers 1770-1774 


Sanguine sur papier vergé 
H. 24,1; L. 20,9 cm 


“681.9 ~ 
Jeune fille debout, vue de trois quarts et levant la tête 
Vers 1775-1785 


Sanguine et pierre noire sur papier vergé 
H. 37,5; L. 24,7 cm 


- cat.10 - 

Jeune fille debout, les mains sur les hanches 
Vers 1775-1780 

Pierre noire sur papier vergé 

8. 37,6; L. 27,2 cm 


22- Comme l’a rappelé 
Marie-Anne Dupuy-Vachey 
dans Ibid. p.18. 

23- Cat.exp. Paris, 
2003-2004, p.8 et n° 10-13. 
24- Cat. exp. Washington, 
Cambridge, New York, 
1978-1979, n° 41. 

25- Vente Jean-Baptiste 
Lourdet de Santerre et Louis 
Bernard Coclers, Paris, 


9 février 1989, lot 689. 
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Cependant, pour Fragonard, il ne s’agit aucunement de participer à l'essor de 
la mode, comme y contribue la parution de la Galerie des modes et costumes 
français en 1778. En effet, pour cette production de dessins étalée sur une 
longue décennie, Fragonard n’a pas hésité à vêtir des mannequins de la même 
robe22. En outre, les visages correspondent aux canons féminins de l'artiste, 


que l’on peut observer pour Les Sept âges de /ቋ vie (cat.11). 


Autour du visage d'une jeune femme qui incarne la beauté idéale, 
Fragonard a disposé des visages souriants d'enfants, d'adolescents et de deux 
vieillards, dont une femme qui se penche vers un nourrisson emmailloté. Vers 
1765, l'artiste avait déjà dessiné plusieurs caprices dans la tradition du bolonais 
Gaetano Gandolfi (1734-1802), inspirée à la fois par les têtes du génois Benedetto 
Castiglione (1609-1664) et celles du vénitien Giovanni Battista Tiepolo (1696- 
1770), comme l'avait souligné Jean-Pierre Cuzin23. Le dessin au lavis témoigne 
de la poursuite des expérimentations techniques mais aussi des recherches sur 
la société, passée une nouvelle fois sous le prisme de la fantaisie. Fragonard 
choisit un thème à rebours de la tradition, académique d’une part, en déjouant 
l'exercice de la tête d'expression, et iconographique d'autre part, en s'affranchissant 
du modèle des quatre âges de la vie et des saisons. Et il saisit chaque personnage 
dans un mouvement, accentuant le dynamisme de la composition, elle-même 
soutenue par la rapidité du pinceau. Comme l’a noté Eunice Williams24, 
Fragonard semble avoir trouvé sur cette feuille datée du début de la décennie 
1770, son style personnel de dessin au pinceau et au lavis. Cette manière 
parfaitement identifiable fait le succès de Fragonard auprès des collectionneurs. 
Le fameux expert Jean-Basptiste Pierre Lebrun, auteur du catalogue de la 
vente de la collection de dessins de Jean-Baptiste Lourdet de Santerre, en 
1789, ne tarit pas d’éloges à propos du dessin: «Sept têtes de différens âges 
et de différents caractères, lavés et touchés au bistre sur papier blanc. C'est 
une des belles productions de M. Fragonard?5». Les personnalités les plus 
éminentes du XIX? siècle n’ont pas démenti cette assertion, puisque le dessin 
a été acquis par Walferdin et commenté par Chennevières, Goncourt, Portalis 


ou encore Nolhac. 


~ cat.11 - 

Les Sept áges de la vie 

vers 1770-1773 

Pinceau et lavis d'encre brune, pierre noire sur papier vergé 
H. 33,2; L. 44,9 cm 
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26- C'était le sujet de notre 
thèse, Hubert Robert. 

Le temps de la citation 

(dir. Sophie Raux, université 
Lyon Lumière, 2020), 

a paraitre en 2024. 

27- Gravé par 
Pierre-Alexandre Aveline 


(1702-1760). 
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~ cat.12 ~ 

La Vielleuse 
Vers 1772-1773 
Huile sur toile 

H. 43.3; L. 30.8 cm 


La citation des maîtres 


Le travail de citation et de réappropriation des œuvres de maîtres est une 
des facettes fondamentales de l'œuvre de Fragonard dont témoigne notamment le 
corpus des dessins exécutés durant les cinq mois de voyage en Italie, aux côtés de 
l'abbé Jean Claude Richard de Saint-Non (1727-1791) en 1760. Fragonard a pratiqué 
la citation avec abondance, tout au long de sa carrière artistique. Plutôt que le terme 
de copie, celui de citation désigne précisément la pratique consistant a intégrer un 
motif créé par un artiste dans ses propres œuvres. Comme ses contemporains épris 
de citations, son maître Francois Boucher et son ami Hubert Robert notamment26, 
Fragonard interprète le modèle de son choix. En travaillant d'après l'antique et les 
maîtres, il s'agit de reconnaître l'autorité des modèles à dépasser, selon un rapport 
d’emulation qui stimule l'invention d'un artiste. Mais contrairement à la citation textuelle 
signalée par des guillemets, la référence visuelle requiert un travail d'adaptation, de 
transposition, de reformulation et d’appropriation. En effet, l'artiste peut travailler 
avec une grande liberté, préférant par exemple transcrire l'esprit de l'œuvre ou 
sélectionner un motif repris avec fidélité. || importe de maintenir la référence 
reconnaissable car la citation est pour le collectionneur des œuvres de Fragonard, 
l’occasion d'éprouver son connoisseurship.C’est cette relation étroite qu'exploite La 
Vielleuse (cat.12), où la citation croise la notion de pastiche. Le lien unissant une 
version sur cuivre de La Vielleuse à LAveugle des Quinze-Vingts, présenté au Salon 
de 1753 par Chardin, a été maintes fois rappelé par les historiens de l’art. Les deux 
œuvres formaient pendant dans la collection Vassal de Saint-Hubert, probablement 
selon l’idée de ce dernier. Respectant le format vertical pour représenter en pied une 
figure se détachant sur un mur, Fragonard s'adapte à la gamme chromatique des 
bruns et ocres de Chardin. Cependant, la facture rapide et empâtée ne laisse aucun 
doute quant à l'identification de son jeune auteur. La compréhension de l’art de son 
ancien maitre va jusqu’à l’utilisation de touches de blanc figurant le fichu, élément 
caractéristique des vielleuses. La teinte met en avant le visage rosé et la gorge 
dénudée, éclairés par une douce lumière. Lair rêveur de la musicienne tranche avec 
la réalité de son quotidien, entre le bruit et la saleté des rues de Paris. Pour figurer 
cette femme savoyarde, à la mode dans la littérature et la peinture du XVIII* siècle, 
Fragonard décrit avec fidélité l'attitude de la musicienne tenant la vielle. Or, celle-ci 
correspond précisément à la femme figurant sur la gravure d’après La Belle cuisinière 
de Boucher (Paris, musée Cognacq-Jay)?”. [| se pourrait bien que Fragonard, poussant 


le jeu d’émulation avec les maîtres, se soit amusé à convoquer son second maitre. 


28- Je remercie Axel 
Moulinier de m'avoir suggéré 
cette identification. 

29- Le dessin est passé 

en vente chez Sotheby’s, 
New York, 24 janvier 2007, 
lot 71. 
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D'autant que Chardin a représenté les personnages modestes de la vie parisienne, 
tandis que Boucher a développé une imagerie licencieuse à succès: deux composantes 
fusionnées ici par Fragonard. La Vielleuse renvoie sans équivoque à la prostitution, 
en témoigne le décolleté du modèle, le motif des chiens s'ébattant et la présence de 
la borne, lieu de déchéance rattaché aux «filles publiques» comme le répète Le 
Tableau de Paris de Louis Sébastien Mercier. Contrairement aux peintures de ses 
maîtres, le personnage de Fragonard regarde le spectateur transformé en voyeur, 
mais dont la respectabilité demeure intacte. 


On comprend bien que la citation favorise les associations d'idées, les 
rapports de contiguité et l'insertion d'éléments biographiques qu'il sagit de trouver, 
voire de décrypter. Sous le prétexte d’une représentation allégorique d’un Dieu 
fleuve assis, peut-être Acheloos en raison de la présence du serpent28, Fragonard 
multiplie selon nous les citations d'après Michel-Ange (1475-1564) (cat.13). Parfaite 
incarnation de la terribilita, le dieu reprend la pose du Moïse, sculpture centrale du 
tombeau de Jules || que Fragonard avait pu voir dans la basilique Saint-Pierre-aux- 
Liens à Rome. Comme Moïse, les yeux froncés sont encadrés par une épaisse 
chevelure se mêlant à une longue barbe, les jambes sont pareillement positionnées 
et recouvertes d'une toge qui laisse apparaître le genou droit. Si la musculature du 
corps évoque le canon masculin de Michel-Ange, les bras levés et les mains tendues 
rappellent les combinaisons de gestuelle imaginées pour Dieu, dans les scènes du 
plafond de la chapelle Sixtine. Quant à l'isolement de la figure dans une forme 
triangulaire, elle se comprend mieux si l’on pense aux compositions avec les prophètes 
insérées dans le même décor. Ici, Fragonard s’adonne à un exercice de mémoire et 
de recomposition, qui démontre l'importance constante de l'étude des maîtres, y 
compris durant son second séjour en Italie (1773-1774). C'est peut-être à cette 
époque que Fragonard a également dessiné une variation du dieu fleuve, à l'allure 
négligée et inspirée cette fois par les figures de la fontaine des Quatre Fleuves de 
Gian Lorenzo Bernini, dit Le Bernin (1598-1680)22. Loin d’être un phénomène 
manifestant un défaut d'invention, la citation, avec tous les rapports d'admiration 


et de rivalité qu'elle engendre, contribue à développer l'invention de Fragonard. 


- cat.13 - 

Dieu fleuve assis 

Vers 1773-1774 

Pinceau, encres brune et marron, lavis d’encres brune et marron et pierre noire sur papier vergé 
H. 32; L. 22 cm 


30- Le tableau est conservé 
à Londres, Kenwood House. 
Le dessin a été étudié par 

S. Raux, 2007, p.19. 

Eunice Williams qui était 
alors prudente quant à 
l'attribution a levé tout doute 
lors du passage récent de 
l’œuvre sur le marché d'art. 
31- Pour les interprétations 
de Fragonard d’après 
Rembrandt, voir S, Raux, 
2006; J.-P. Cuzin 

et D. Salmon, 2007, p.32 

et suiv. et Marie-Anne 
Dupuy-Vachey dans 

cat.exp. Paris, 2013, p.23-27. 
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Rembrandt, face à face 


Si les interprétations au lavis de peintures d’après les maîtres ont été si 
prisées par les collectionneurs de Fragonard, il faut en chercher les raisons dans 
la manière virtuose de Fragonard combinée à une fine connaissance de la peinture 
du Siècle d'or tant admirée par ses contemporains. Contrairement à la plupart de 
ses collègues, Fragonard a su développer un regard singulier sur l’œuvre des 
maîtres grâce à une confrontation de visu en Italie, en Autriche, en Allemagne et 
en Hollande. Entre les dessins datant du premier séjour en Italie en 1761, où l'artiste 
sélectionne des motifs qu'il traduit à la pierre noire à différents endroits d'une 
feuille, aux dessins au lavis déployés avec aisance sur toute la surface du papier 
durant les séjours en Europe en 1773 et 1774, Fragonard est devenu un artiste 
réputé qui a gagné en confiance. Lors d'une étape à Bruxelles, en juillet 1773, 
Fragonard, accompagné de Bergeret, visite la collection remarquable du banquier 
Daniel Danoot. | y dessine deux interprétations d'après L’Enlevement des Sabines 
et La Réconciliation des Romains et des Sabines de Rubens, ainsi que l'autoportrait 
dit «aux deux cercles » de Rembrandt (cat.14)30. Dépassant le travail d’après une 
scène narrative ou un portrait, Fragonard développe une réflexivité en choisissant 
de faire face a Rembrandtäl. Le travail en camaieu du lavis blond permet de 
traduire les contrastes de clair-obscur et d'apporter grâce aux effets de transparence 
et de superpositions une mobilité du tracé qui ranime l'expression de l'illustre 
modèle qui s'était dépeint avec gravité. Son visage est scruté par Fragonard qui 
multiplie les petites touches de lavis clair pour traduire le nez bosselé, la bouche 
contractée et le sourcil relevé. Le restant de la silhouette est saturé de larges 
touches de lavis plus foncé, preuve qu'il s'agit bien pour Fragonard d'observer la 
concentration de Rembrandt au travail, les yeux dans les yeux. En établissant ce 
lien malgré l'écart de siècle, la distance des cultures et la différence des matériaux, 
Fragonard a peut-être médité sur l'exemplarité du maître hollandais, doté d'une 
grande productivité sans jamais sacrifier son individualité. Comme son aîné, 
Fragonard marque Sa présence par sa manière mais il s’en distingue car, peu friand 
de signatures, c'est par son geste qu'il «signe» essentiellement ses œuvres. 
Finalement, en portraiturant Rembrandt, c'est aussi sa présence que Fragonard 


livre dans ce remarquable dessin. 


- cat.14 - 

Autoportrait dit aux deux cercles, d'après Rembrandt 
1773 

Pinceau, lavis brun et pierre noire sur papier vergé 


81. 25221 217 cm 


32- Terme que l’on trouve 
à plusieurs reprises, 

sous la plume de Jean-Pierre 
Cuzin pour évoquer 
l'influence de la manière 

de Fragonard sur Vincent 
(J.-P. Cuzin, 2013). 

33- J.-P.Cuzin, 2013, 

p- 76-79. 
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« Fragonardesque”» 


L'œuvre si personnel de Fragonard a fait de l’ombre à certains peintres 
qui l’ont admiré, l'ont cótoyé ou avec qui il a collaboré. C'est le cas de Francois 
André Vincent (1746-1816) et de Marguerite Gérard, dont les ceuvres ont été 
longtemps confondues avec la production de leur ainé. Les publications de 
Jean-Pierre Cuzin et dernièrement de Carole Blumenfeld ont réévalué la carrière 
des deux artistes, tout en clarifiant les attributions. Ainsi, Jean-Pierre Cuzin a 
étudié le compagnonnage de Fragonard et Vincent à Rome et à Naples, entre 
décembre 1773 et juin 1774, en démontrant comment le cadet travaille dans 
l’emulation avec l’ainé33. L'auteur a également rendu à Vincent deux portraits 
de jeunesse autrefois donnés à Fragonard, en raison de la fermeté du modelé 
donné en quelques touches rapides (cat.15 et cat.16). 


- cat.15 - 
François André Vincent (1746-1816) 
Portrait de Catherine Suzanne Griois, 
sœur de l'artiste 

Vers 1768-1770 

Huile sur toile ovale 

H. 55,5; L. 47 cm 


~ cat.16 - 

Francois André Vincent (1746-1816) 
Portrait de jeune homme au chapeau 
Vers 1770-1771 


Huile sur toile ovale 
H. 50; L. 42,5 cm 
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34- C. Blumenfeld, 2019, 
p.159. 
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Quant à Marguerite Gérard, elle est désormais reconnue pour avoir su 
développer avec originalité sa propre manière pour des portraits et des scènes 
de genre, tout en devenant une figure estimée de la scène artistique parisienne 
du début du XIX* siècle, malgré les obstacles et les préjugés liés à son statut 
de femme. Son travail a retenu l'attention des plus grands collectionneurs, 
comme le cardinal Joseph Fesch (1763-1839) qui avait acquis onze peintures 
de Marguerite Gérard, dont Le Petit messager (cat.17). Comme l’a souligné 
Carole Blumenfeld, la scène décrit l'interruption de l'examen d'un recueil de 
gravures, œuvres sur papier que le cardinal collectionnait en abondance*4. L'art 
hollandais, également cher au cardinal, est présent dans les discrètes allusions 
à la peinture du Siècle d'or, on pense au fini porcelainé de la facture, le rendu 
aussi délicat que virtuose des matières et le détail captivant de la sphère dont 
la surface mate ne permet pas de distinguer le reflet de l'artiste au travail. 


- cat.17 - 

Marguerite Gérard (1761-1837) 
Le Petit messager 

1810 

Huile sur toile 

H. 60; L. 50 cm 
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II 
LE MÉLANGE 
DES GENRES 
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Le mélange 
des genres 


Grâce a Fragonard, les amateurs sont au comble de la délectation: la 
grande facilité de l’artiste, servie par une inspiration sans cesse renouvelée, 
favorise la production de nombreux dessins destinés à des collectionneurs en 
quête de jouissance esthétique. Si la rapidité du geste manifeste le feu de son 
génie, elle est indispensable à cet artiste qui ne dispose pas d'élèves dans son 
atelier. Or, les dessins se comptent par dizaines, déclinés en variations peintes 
et parfois gravées. La pratique de la variation, voire de la répétition, s’observe 
chez François Boucher, Jean-Baptiste Greuze ou Hubert Robert, et plus tard 
François André Vincent et Jacques-Louis David (1748-1825). Comme eux, 
Fragonard crée des multiples en transposant une composition sur un autre 
support, et en changeant de techniques. Pour les dessins aux crayons, Fragonard 
renverse le sens des scènes en recourant à la contre-épreuve afin de garder 
le souvenir d’une sanguine vendue, et modifie les formats en agrandissant ou 
rapetissant une scène grâce au pantographe, outil de reproduction qu'il 


emploie fréquemment à partir du milieu des années 177055. 


Les rapports entre les œuvres sont donc étroits et il est intéressant de rappeler 
que, selon l’état actuel du catalogue raisonné qu’établit Marie-Anne Dupuy- 
Vachey, moins de 10% du corpus de dessins est directement rattaché à une 
peinture56. Cela correspond aux pratiques de l’artiste qui compose directement 
sur la toile et qui, à l’instar de son maître Chardin, abandonne le principe 
d'œuvres préparatoires avec la maturité. La confiance que Fragonard acquiert 
au cours de la décennie 1770 l’amène à réfléchir sur l’autonomie du dessin. Il 
développe un travail original avec le lavis d’encre, pensé et exécuté comme 
un équivalent aux effets produits par la peinture à l’huile. Eunice Williams l’a 
montré dans ses nombreux travaux, suivie par Marie-Anne Dupuy-Vachey et 
dernièrement Perrin Stein: les dessins touchent à une diversité de techniques, 
de sujets, de recherches sur l’atmosphère et la lumière, engendrant le passage 
d’une manière à une autre pour soutenir les expérimentations de l'artiste. 
C'est ce dont témoigne le corpus rassemblé dans cette partie. Il s’agit de 
rappeler combien l’esthétique de l’esquisse est associée à une porosité des 
genres. En effet, Fragonard se détache des hiérarchies fixées par l’Académie, 
pour traiter avec l’ambition d’un peintre d'histoire des scènes narratives, ou 
lPatmosphère importe autant que les figures, ces dernières saisies comme des 


portraits, parfois sous une forme proche de l’allégorie. 


35- Perrin Stein dans 
cat.exp. New York, 
2016-2017, 

p.49. 

36- Ibid., p.16. 
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37- Paris, musée du Louvre, 
RF 1981-17. Sur le tableau 
et son interprétation, 


voir S. Raux, 2012 et 2013. 
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La cuisine comme théâtre de la vie 


Tout au long de sa carriére, Fragonard a fait de la cuisine son lieu favori 
pour évoquer la vie quotidienne des femmes s’activant, entourées d’enfants 
facétieux. Au fil des décennies, les dispositifs de composition changent peu, 
le plus souvent caractérisés par un premier plan ou sont situées les figures, 
lesquelles se détachent sur un mur éclairé par une fenêtre sur le côté. En 
revanche, l’évolution d'une manière a une autre est étourdissante. || en est de 
même pour le foisonnement des sujets touchant à la maternité, à l'enfance, au 
travail domestique, à l'éducation, au jeu, ainsi qu’au rêve et au désir. Les fumées 
et les vapeurs sont prétexte à la création de remarquables effets atmosphériques 
qui se transforment en nuages menacants dans Le Songe du mendiant (cat.18) 


ou propices à la transgression des convenances pour L’Occasion (cat.19). 


Chaque fois, l'extraordinaire vitalité de la touche s'accorde au désordre 
qui règne dans les cuisines, véritables théâtres des rêves et des amours cachés 
qui font partie de la culture rococo. Fragonard sait attiser le désir des amateurs 
souhaitant accrocher des dessins sous verre dans leurs collections, en leur 
proposant de grandes compositions illustrant des sujets originaux dans lesquels 
se glissent des citations d’après les maîtres. Le Songe du mendiant illustre 
parfaitement ce phénomène (cat.18). La feuille faisait partie de la vente de 
Vassal de Saint-Hubert, receveur général du Languedoc, qui avait dispersé une 
partie de sa collection de dessins en 1779. La scène montre la fumée d'un feu 
auquel les enfants tentent d'échapper, alors que deux femmes semblent 
commenter le sommeil imperturbable d’un vieil homme. Ce dernier procède 
d’un jeu de citation, voire d’autocitation, puisqu'il reprend l’une des deux figures 
du Mercure et Argus que Fragonard 8 interprété d’après le tableau de Carel 


Fabritius (1622-1654), alors dans la collection de Boucher?7. 


- cat.18 - 

Le Songe du mendiant 

Vers 1770-1773 

Pinceau et lavis d'encre brune, pierre noire sur papier vergé 
H. 33,6; L. 50,6 cm 
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38- Respectivement 
reproduits dans P. Rosenberg, 
1989, n° 336 et 340. 
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Toujours à l'affût des nouveautés de la littérature et de la philosophie, 
Fragonard s'empare du thème du rêve pour évoquer la montée de l'orgasme, 
sans pousser jusqu’à la subversion mais à l’aide d’allusions à peine voilées, tel 
le débordement de la marmite ou le chien dressé aux pieds de son maître. 
Dans L’Occasion, selon le titre de la gravure tirée du lavis, l'approche est 
similaire (cat.19). Symbole d'un désir ardent, la flambée d'une búche laisse 
s'échapper une épaisse fumée qui aveugle les femmes et les enfants, à 
l'exception d'un vieillard endormi et surtout d'un jeune couple profitant du 
désordre pour s’embrasser. Fragonard traite du désir avec un humour qui 
caractérise les scènes au lavis exécutées avec autant de virtuosité que de 
rapidité durant la décennie 1770. 


Ces feuilles témoignent d'une alliance singulière entre la thématique 
de la surprise et la recherche des effets d’évaporation, traités en camaïeu. La 
blondeur du lavis brun est emblématique de cette production. À l'aide d'un 
pinceau chargé d'une seule teinte d'encre fortement diluée ou au contraire très 
concentrée, Fragonard façonne l'habitat, modèle ses personnages et rend 
compte des fumées. Le lavis clair est appliqué par aplat et donne la sensation 
de légèreté tandis que l'encre foncée est réservée aux contours souvent 
ondoyants des objets et des visages. Un autre aspect fondamental du travail 
de Fragonard demeure le tracé sous-jacent au graphite, tellement allusif qu'il 
en paraît aléatoire. | est la trace de l'invention de l'artiste, ce feu tant recherché 
par les amateurs, que Fragonard laisse apparent. C'est précisément la superposition 
des matériaux, secs et humides, noirs et bruns, et des intentions, agencements 
ou ajustements, qui donnent à ces dessins toute leur verve. Le Songe du 
mendiant, L’Occasion, ainsi que des compositions populaires comme L’Heureuse 
fécondité ou Le Petit prédicateur3? s'inscrivent dans ce corpus de variations 


que l’on peut dater de la seconde moitié de la décennie 1770. 


- cat.19 - 

L’Occasion 

Vers 1770-1780 

Pinceau et lavis brun, pierre noire sur papier vergé 
H. 25,7; L. 36,4 cm 
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39- Fragonard a représenté 
Annette à l’âge de quinze et 
vingt ans sur des tableaux qui 
se rapprochent du Retour du 
troupeau; voir cat.exp. Paris, 
New York, 1987-1988, n° 87. 
40- Je remercie Axel 
Moulinier de m'avoir indiqué 
cette information, développée 
dans la notice du cat.11. 

41- Voir Marie-Anne 
Dupuy-Vachey dans 

cat.exp. Paris, 2007-2008, 
p-92-94. 

42- Dernièrement dans 
cat.exp. New York, 
2016-2017, 

n°45. 

43- Elles sont reproduites 
dans cat. exp. Paris, 

New York, 1988-1989, sous le 
n° 90. La répétition dessinée 
est réapparue: Le Retour 

du troupeau, inceau et lavis 
brun, pierre noire sur papier 
vergé, H. 21,3; L. 34,8 cm 
(coupé sur les bords), vente 
Tajan, Paris, 27 novembre 
2013, lot 27 (cat.exp. 

New York, 2016-2017, n° 44). 
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Scènes de la vie conjugale 


Réputé heureux en ménage, Fragonard s’est plu à représenter l’exaltation 
du bonheur familial, sentiment qui traverse l’Europe du XVIII siècle. L'originalité 
de l'artiste réside en la création de scènes de genre, s'appuyant aussi bien sur 
l'observation des membres de son entourage que de passages inspirés par la 
littérature et le théâtre. Elles sont aussi l’occasion d'introduire des éléments 
pittoresques dans le registre de la pastorale. C'est le cas du Retour du troupeau 
qui représente les amours de bergers, en s'inspirant d'Annette et Lubin, 
personnages des Contes moraux publiés en 1761 par Jean-François Marmontel 
(1723-1799) (cat. 20)5*. Des sa parution, le conte a suscité de nombreuses 
adaptations, comme celle de Jean-Baptiste Lourdet de Santerre, maître ordinaire 
de la chambre des comptes de Paris et collectionneur de dessins de Fragonard 
(cat.11), qui rédige avec la comédienne Justine Favart une pièce intitulée Annette 
et Lubin en 176249, Marmontel relate la vie des deux bergers, orphelins et 
cousins, devenus amants, et qui obtiennent du pape une dérogation pour se 
marier, alors qu’Annette est enceinte. Fragonard se distingue de ses collègues 
Van Loo, Baudouin, Greuze, Watteau de Lille ou encore Debucourt* qui ont 
produit des illustrations d’après ce conte, car Le Retour du troupeau ne décrit 
pas un passage particulier de l’histoire, mais s'inspire de «l'innocence et l'amour», 
qualité et sentiment qui paraissent respectables aux yeux du seigneur ayant 
protégé le jeune couple. À la fois paysage d'inspiration hollandaise, représentation 
d'animaux et scène de la vie quotidienne, Le Retour du troupeau renouvelle le 
genre pastoral longtemps porté par Boucher. Le pittoresque de la scène est 
renforcé par la présence de l’imposant arbre penché, dont les branches noueuses 
traitées à la pointe du pinceau chargée d’une encre épaisse se détachent sur 
le ciel clair. À propos des paysages traités en camaieu et inspirés par les reliefs 
hollandais, Eunice Williams a relevé l’usage fréquent d'un repoussoir au premier 
plan, souvent des touffes d'herbes ou des bouquets de roseaux, qui mettent 
en valeur les bergers disposés sur un terrain incliné et baigné de lumiére4?. 
Il en résulte un étagement en profondeur, composé de lignes obliques, tantôt 
sombres tantôt claires. Probablement composée après le voyage de Fragonard 
en Hollande de 1773, la scene a su séduire les collectionneurs puisqu'on connaît 


une autre version dessinée ainsi qu’une variation peinte*3, 


- cat.20 - 

Le Retour du troupeau 

Vers 1773-1775 

Pinceau et encre brune, lavis brun et pierre noire sur papier vergé 
H. 26,5; L. 36,5 cm 
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44- Reproduits et étudiés 
par Marie-Anne 
Dupuy-Vachey dans 
cat.exp. Paris, 2007-2008, 
n°45 à 47. 

45- Voir ibid., p.95-102. 
46 - Marquis de 


Saint-Lambert, Les Saisons, 


Paris, Janet et Cotelle, 
édition de 1823, p.327. 
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La variation est une pratique au cœur du commerce d'œuvres de 
Fragonard, à l'exemple de La Visite à la nourrice (cat.21), énième témoignage 
d’une formule à succès déclinée pour au moins trois tableaux44. Cette grisaille 
très enlevée est également rattachée à un ouvrage de littérature, celui des 
Saisons, poème du marquis de Saint-Lambert (1716-1803), publié en 176945. 
Fragonard s'inspire librement du passage où le narrateur décrit un couple de 
fermiers écossais, fort cultivés et vivant en parfaite harmonie avec leur grande 
famille et leurs jeunes domestiques: 

«Je les vis entrer dans une chambre qui donnait sur le jardin, et 

dont la fenêtre était ouverte:ils allèrent ensemble vers un berceau 

où reposait leur cinquième enfant: ils se courbaient tous deux sur 

le berceau, et tour à tour regardaient l'enfant, et se regardaient en 

se tenant par la main, et en souriant. J'étais enchanté du spectacle 

touchant de cet amour conjugal et de cette tendresse paternelle46 ». 


Dans l'interprétation de Fragonard, les fermiers sont transformés en 
un couple élégant vivant dans un intérieur douillet, en compagnie d'une nourrice 
âgée et de trois enfants. La théâtralité de la scène est recherchée, depuis les 
jeux de lumières très francs jusqu'à l'expression excessive des sentiments des 
parents. Datée des environs de 1775-1780, la composition comporte la discrète 
reprise du gracieux port de tête et du buste penché sur le portrait de la comtesse 
Marie Éléonore de Grave, autrefois connue comme ኮ4"* Guimard. Situé au centre 
de la composition, l'homme manifeste une effusion de sentiments qui rappelle 
les personnages des célèbres tableaux de Greuze. Préférant la comédie au 
drame, Fragonard réinterprète le passage décrit par Saint-Lambert pour le 
transposer dans le dispositif théâtral comme ceux développés par Greuze, en 
fermant la scène par un mur, semblable à un décor sur lequel se détachent les 
«acteurs». Lobservateur de cette composition ne pouvait manquer d'être 
transporté dans l'actualité de la vie artistique parisienne, où la littérature se 


mêle à la peinture et au théâtre. 


~ Cat.21- 

La Visite à la nourrice 

Vers 1775-1780 

Plume et lavis d'encre noire, pierre noire sur papier vergé 


H. 25,8; L. 28,8 cm 
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47- Vente Saubert 


et Desmaret, Paris, hôtel 


de Bullion, 17-20 mars 1789, 


lot 94. 
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Linspiration puisée dans la littérature contemporaine permet à Fragonard 
de produire des œuvres sans équivalent, qui bousculent les classifications de 
la scène de genre et du dessin d'illustration. La poursuite des travaux entamés 
par Marie-Anne Dupuy-Vachey et Guillaume Faroult sur les sources convoquées 
par Fragonard favoriserait l’identification de sujets développés en série, comme 
Le Retour du laboureur (cat.22). La encore, la théâtralité de la scène pourrait 
trouver son origine dans la réinterprétation d’un passage littéraire évoquant le 
bonheur d'un laboureur rentrant chez lui. Ici, l'homme qui vient d'abandonner 
son attelage de chevaux est un fringant gentilhomme. || cajole ses enfants et 
son épouse élégamment vêtue, dont le modèle provient des dessins de femmes 
portant des robes évoqués plus haut. Le traverstissement assumé des personnages 
semble faire écho à la vogue du théâtre de société que Fragonard intègre dans 
une pastorale. Nouvel exemple d'une production destinée à un cercle restreint 
d'amateurs avertis, ce dessin exaltant la tendresse familiale 8 été apprécié par 
les collectionneurs. Nous avons identifié dans la vente du stock des marchands 
Louis-François Saubert et J. Desmarest, organisée à partir du 17 mars 1789, une 
version peinte du dessin: «Deux beaux tableaux de ce maître, dont l’un est 
gravé sous le titre, dites donc s'il vous plait; l’autre, le retour du laboureur: rien 
de plus vigoureux et de plus agréable que ces deux charmantes compositions4? ». 
Le catalogue indique que les peintures mesurent 11 pouces sur 14, l'équivalent 
de 30 centimètres sur 38, c'est-à-dire des dimensions proches du dessin au 
lavis. Les contours tracés à la plume et à l'encre, aussi bien pour La Visite à la 
nourrice que pour Le Retour du laboureur, favorisent la grande lisibilité de la 
scène, laquelle est souvent atténuée par les jeux de clair obscur dans les 


variations peintes. 


- cat.22 - 

Le Retour du laboureur 

Vers 1770-1780 

Plume et encre noire, lavis d’encres grise et marron sur papier vergé 


H. 31; L. 40 cm 
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48- Voir le détail de 
la notice du cat. 23. 
49- Vers 1775-1880, huile 


sur toile, H. 56,5; L. 66 cm, 


Säo Paulo, Museu de Arte, 
inv. MASP.00056. 
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De l'éducation 


Des enfants, l'artiste offre une image charmante, souvent pleine 
d'humour, où les actes facétieux sont sujets à une réprimande ou à l'expression 
d'une joie sans mélange. L’Education du chien, qui pourrait avoir été réalisé 
autour de 1775, montre un petit épagneul déguisé par les enfants et deux 
femmes vêtues de robes à la polonaise qui s'amusent à voir l'animal juché sur 
ses pattes arrière (cat.23). On perçoit aussi tout l'intérêt de Fragonard pour la 
danse car les attitudes gracieuses sont inspirées par la pantomime portée alors 
par le maitre de ballet, Jean Georges Noverre (1727-1810). Les ports de téte 
sont dégagés, les bustes corsetés sont délicatement penchés dans un mouvement 
vers l’avant qu’accompagnent les bras ouverts. Ils mettent en valeur la jambe 
tendue jusqu’a la pointe du soulier de la jeune femme debout. Situé dans un 
jardin, ce spectacle privé n’a pas encore suscité les études qu’il mérite 
probablement, en raison de sa réapparition récente et de la confusion avec 
d'autres dessins sur le même sujet*®. Cependant on peut rapprocher le sujet 
du dessin avec L’Education fait tout, tableau qui représente des enfants 


rassemblés autour d’épagneuls, travestis comme des comédiens de rue. 


~ cat.23 - 

L’Education du chien 

Vers 1775 

Pinceau et lavis d'encre brune, pierre noire sur papier vergé 


H. 24; L. 36cm 
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50- Madame de (368115, 

Les Veillées du cháteau ou 
Cours de morale a l'usage 
des enfants par l'auteur 
d'Adele et Théodore, Paris, 
M. Lambert et ፻.-]. Baudouin, 
1782, 4 vol. 

51- Cat. exp. Paris, 
2007-2008, p. 106-109. 

52- Dans l'introduction 

du cat.exp. Washington, 
Cambridge, New York, 
1978-1979, p.24; 

E. Williams, 2015 et ses 
notices du cat. exp. 

New York, 2016-2017. 

53- Marie-Anne Dupuy- 
Vachey dans cat. exp. Paris, 
2007-2008, p. 107 et p. 108, 
note 10. 

54- Madame de Genlis, 
Adèle et Théodore ou Lettres 
sur l'éducation contenant tous 
les principes relatifs aux trois 
plans d'éducation des princes, 
des jeunes personnes et des 
hommes, tome 1, Paris, chez 
Lambert et Baudouin, 1782, 
p.293. 

55- Par exemple, La Fontaine 
d'amour, vers 1785, huile 
sur toile, H. 64; L. 53 cm, 
Los Angeles, J. Paul Getty 
Museum, inv. 99.PA.30. 
Pour une étude sur cette 
série, comprenant l'analyse 
des sources et des œuvres 

en rapport de Fragonard, 
voir À. Molotiu, 2007, 

p.37 et suiv. 
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Observateur curieux des courants de pensées émergents, Fragonard 
s'est intéressé à la vogue des contes moralisateurs et des traités à visée éducative. 
lla particulièrement bien connu le roman épistolaire publié en 1782 par Madame 
de Genlis (1746-1830), Les Veillées du château, ou Cours de morale à l'usage des 
enfants”. L'ouvrage au succès prolongé jusqu’au tournant du siècle lui a inspiré 
plusieurs scènes commandées en 1772 par le duc de Chartres (1747-1793), alors 
amant de Madame de Genlis qui avait déjà entamé l'écriture du roman, comme 
l’a rappelé Marie-Anne Dupuy-Vachey*!. Les compositions se rapprochent, dans 
l'esprit comme dans la manière, de La Leçon de dessin (cat.24). Toutes conservées 
en mains privées, ces feuilles témoignent avec force des mutations de la manière 
de Fragonard, au gré de ses recherches jusque dans les premières années de 
1780, avant qu'il n’abandonne ses pinceaux comme l’ont montré les travaux 
d’Eunice Williams52. La manière elliptique de l'artiste est ici poussée à son 
paroxysme. En effet, la composition est mise en place à l’aide de quelques 
annotations à la pierre noire, suivie par la reprise sommaire des masses traitées 
à l’estompe. Fragonard parachève l'ensemble par quelques traits de pierre noire, 
pour le chapeau à plumes de la femme debout, la veste de l'homme assis ou le 
visage de l'enfant agenouillé. Le caractère allusif du dessin indique peut-être un 
usage personnel, telle une idée jetée sur le papier à la suite d'une lecture, de 
l'observation d'une séance de dessin organisée pour un groupe d'enfants ou d'un 
témoignage rapporté. C'est peut-être tout cela que mêle La Leçon de dessin car 
Madame de Genlis, en tant que gouvernante des enfants du duc de Chartres 
depuis 1781, organisait un concours de dessins dont les prix étaient remis par le 
peintre David53. Comme l’a rappelé Marie-Anne Dupuy-Vachey, dans la lettre 
XXXIV d’Adele et Théodore ou Lettres sur l'éducation contenant tous les principes 
relatifs aux trois plans d'éducation des princes, des jeunes personnes et des 
hommes, autre ouvrage de Madame de Genlis publié en 1782, la séance est ouverte 
au public: « Tout ce qui est dans le château peut venir voir dessiner; mais il est 
expressément défendu aux académiciens de regarder les personnes qui entrent, 
et de dire un seul mot 54». Ces différents éléments concourent à proposer une 
datation après 1782, période durant laquelle Fragonard métamorphose sa manière 
pour créer la série de La Fontaine d'amour*". Les effets d'estompe de la pierre 
noire, si caractéristiques de La Leçon de dessin, pourraient faire écho aux 
recherches picturales sur le fondu des couleurs sombres qui donne la sensation 
d’un voile brumeux. || serait tentant de confondre le thème omniprésent de 
l'enfance avec la manière débordante d'énergie, autant qu'avec la spontanéité 
de l'invention de Fragonard. Ce serait oublier que cette vitalité est emblématique 


d’autres dessins, en particulier ceux inspirés par le Roland Furieux de l’Arioste. 


~ cat.24 - 

La Leçon de dessin 

Vers 1782-1788 

Pierre noire et estompe sur papier vergé 
Ay 21 Li? em 


56 - Voir l’étude de José 
de Los Llanos dans 

cat. exp. Paris, 1992-1993 
et les compléments sur 

la version «bissée» et 

une éventuelle reprise 

en 1798 selon Marie-Anne 
Dupuy-Vachey dans 
cat.exp. Paris, 2006-2007, 
p.54-57. 
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Le plaisir de l'illustration 


Limmense culture visuelle de Fragonard va de pair avec sa curiosité 
envers le monde de la danse, du théâtre et surtout de la littérature. De la même 
façon qu'il reformule les compositions des maîtres, Fragonard interprète librement 
les textes des auteurs. Ce travail consiste à se débarrasser du caractère 
anecdotique d'une histoire pour en extraire la valeur universelle et exalter les 
sentiments d'amour, d'innocence ou encore de bonheur familial, comme nous 
venons de le voir. Un autre pan du rapport à la littérature repose sur l'illustration 
d’ouvrages variés. La premiére incursion dans ce domaine est attestée par la 
quarantaine de dessins illustrant les Contes et Nouvelles de Jean de La Fontaine 
(1621-1695), en 176055. Elle est suivie de onze compositions d’après La Reine 
de Golconde du chevalier de Boufflers, publié en 1761. Bien plus tard, s'ajoute 
l'ensemble de cent soixante-dix-neuf feuilles dessinées à la fin des années 1770, 
d’après le poème Roland furieux de l'Arioste (1474-1533) (cat. 25 à 31), suivi de 
vingt-six scènes d’après le roman Don Quichotte de Miguel de Cervantes (1547- 
1616), dessinées vers 1790-1792 (cat. 32 et 33). Echelonnées dans le temps et 
exécutées dans différents styles, toutes les séries sont abandonnées par l'artiste. 
Si 'homogénéité des techniques et des formats permet d'envisager un projet 
éditorial pour chacune d'elles, aucun document d'archives ou commentaire du 
temps de Fragonard ne renseigne le nom d'un commanditaire ou d'un graveur. 
ll est donc surprenant de constater la persévérance avec laquelle Fragonard 
accomplit cette succession de projets avortés. Ils témoignent néanmoins de 
l'intérêt constant que l'artiste a porté au genre de l'illustration. D'ailleurs, les 
dessins auraient pu répondre aux fortes attentes quant au renouvellement du 
genre, alors promus par Jean-Michel Moreau le Jeune (1741-1814), Claude-Louis 
Desrais (1746-1816) ou Hubert-François Gravelot (1699-1773). Fragonard se 
démarque de ses collègues par sa manière allusive, qui lui permet d'échapper 
à la monotonie de la description, et par son imagination fortement stimulée, 


immédiatement traduite sur le papier. 


- cat.25 - 

Deux jeunes femmes venant à la rencontre de Roger, d'après Roland Furieux 
1778-1785 

Pinceau et lavis d'encre grise et brune, pierre noire et encadrement à la pierre noire sur papier vergé 
H. 41,1; L. 25,5 cm 


57- M.-A. Dupuy-Vachey, 
2003, p.15. 
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Pour sélectionner les passages à interpréter d’après le Roland furieux 
achevé en 1532 par l’Arioste, Fragonard s’est appuyé sur le texte original, en 
Italien, plutôt qu'une traduction, ainsi que l’a montré Marie-Anne Dupuy-Vachey??. 
Cette dernière a analysé minutieusement la série dans une édition critique publiée 
en 2003, qui rassemble cent-soixante-dix dessins placés en vis-à-vis des extraits 
littéraires correspondants. Les dessins pourraient avoir été réalisés durant 
la décennie 1780, peut-être après la mort de Bergeret de Grandcourt en 1785 et 
à la demande du fils de ce dernier, Pierre Jacques, que Fragonard continuait à 
fréquenter. Parmi les aspects marquants de l'ensemble dessiné, on insistera sur 
le caractère de l’esquisse qui manifeste le feu de l'invention, en même temps 
qu'elle traduit le souffle épique de ce récit sur l'amour et la guerre. Pour cela, 
Fragonard s'empare de la structure même du texte de l’Arioste qui entreméle 
les histoires, suspendant l’action de l’une afin de raconter l’évolution d'une autre. 
Comme l’auteur, Fragonard développe son récit avec une énergie bouillonnante, 
composant rapidement une succession d'images qui relate comment le chevalier 
Roland, amoureux malheureux de la princesse Angélique, devient fou furieux 


mettant ainsi en péril le succès des armées chrétiennes en Orient. 


Deux jeunes femmes venant à la rencontre de Roger est ህበ exemple 
typique de l'écriture nerveuse, presque compulsive, tant Fragonard redouble 
les traits allusifs à la pierre noire, avant de cerner d'un trait appuyé la forme 
des personnages, rehaussée de quelques touches de lavis en guise de modelé 
(cat.25). La scène montre Roger, venu à bout de créatures gisant au sol, 
approché par deux belles femmes montées sur des licornes qui lui tendent la 
main (chant VI, versets 68-70). Un autre dessin représente le chevalier dans le 
palais de la magicienne Alcine, où après avoir festoyé, il est conduit à sa chambre 
(chant VII, verset 22; cat.26). La présence des putti et l’arrière-plan occupé 
par le grand lit annonce l’arrivée prochaine d’Alcine désirant rejoindre son 
amant. Par ailleurs, la perspective oblique contribue au dynamisme de la 
composition et permet de séparer le couloir de la chambre, comme si l’on 


passait de la scène présente au récit de la suivante. 


~ cat.26 - 

Roger conduit à sa chambre, d’après Roland furieux 

Vers 1778-1785 

Pinceau, lavis d'encre grise et marron, pierre noire et trait d'encadrement à la pierre noire sur papier vergé 
H. 39,9; 24,7 cm 


Pendant ce temps, la princesse Angélique est dans une situation 
périlleuse, comme l'exprime son geste sur le dessin la montrant entraînée par 
sa monture, elle-même ensorcelée et poussée par un démon vers le rivage, où 
se trouve un ermite magicien désireux d’abuser de la princesse en fuite (chant 
VIII, versets 36 et 46; cat.27). Fragonard met en valeur l'expression de l'héroïne 
dont le corps couvert de lavis se détache sur le rocher laissé en réserve. Il est 
difficile de savoir si l'artiste a associé l’idée du rapt avec la célèbre sculpture 
du Bernin, Le Rapt de Proserpine, ainsi que la statue La Vérité, dont l'attitude 
d’Angélique aux cheveux dans le vent semble porter le souvenir. D'ailleurs, dans 
l'épopée dessinée par Fragonard, les références à l’art baroque et à Pierre Paul 
Rubens (1577-1640) en particulier, sont nombreuses, comme pour la spectaculaire 
apparition de la fée Logistille (cat.28). Entourée de rayons de lumière et de 
nuées, elle trône sur un haut piédestal, telle une déesse devant laquelle s'incline 
la fée Mélisse entourée des chevaliers Roger et Astolphe, venus ensemble 
demander de l’aide (chant X, verset 57). 


Sur deux autres dessins, on retrouve Roger sauvant Angélique. Fidèle 
au récit, Fragonard a tracé à l'arrière-plan l’hippogriffe étirant ses ailes pour 
protéger la princesse durant le combat de Roger contre un monstre marin 
(chant X, verset 3; cat.29). Alors que Roger délivre Angélique, celle-ci cache 
sa nudité en s’enroulant, telle une Vénus pudique au corps rappelant le canon 
de Rubens. Une nouvelle fois, Fragonard joue du contraste des matières, grâce 
au jeu de réserve du papier au centre de la feuille pour décrire la peau nue 
d’Angélique opposée à l’armure brillante de Roger que traduisent les touches 
de lavis. Sur un autre dessin (cat. 30), l’aile de l’hippogriffe largement déployée 
selon une grande oblique laissée en réserve apporte un dynamisme à la 
composition qui compte parmi les inventions les plus originales de la série. La 
puissance de l’animal fait ressortir la véhémence de Roger, qui tente d’étreindre 


Angélique contre son gré (chant X, verset 114). 


~ cat.27 - 

Angélique entraînée sur le rivage de Permite magicien, d'après Roland furieux 
Vers 1778-1785 

Pinceau et lavis d'encre grise et brune, pierre noire et encadrement à la pierre noire sur papier vergé 
Environ H. 40; L. 26 cm 


- cat.28 - 

Mélisse adressant sa supplique à Logistille, d'après Roland furieux 

Vers 1778-1785 

Pinceau et lavis d'encre grise et brune, pierre noire et encadrement 8 la pierre noire sur papier vergé 


Environ H. 40; L. 26 cm 


- cat.29 - 


Roger libérant Angélique, 

d'après Roland Furieux 

Vers 1778-1785 

Pinceau, encres marron et grise et pierre noire sur papier vergé 
H. 38; L. 25,4 cm 


~ cat.30 - 

Roland et Angélique descendant de Vhippogriffe, 
d’après Roland Furieux 

Vers 1778-1785 

Pinceau, lavis d'encres brune et grise, pierre noire sur papier vergé 
H. 40; L. 26cm 
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58- Les Débuts du modèle, 
huile sur toile, 

H. 52; L. 64 cm, 

Paris, Institut de France, 
musée Jacquemart-André. 
59- À ce sujet, voir l'étude 
et les notices par Marie-Anne 
Dupuy-Vachey dans cat. 

exp. 2007-2008, p. 140-151. 


78 


On ne connait pas les raisons qui ont conduit Fragonard a abandonner 
l'illustration du Roland furieux au seizième chant alors que le poème en compte 
quarante-six. Peut-être qu'une certaine lassitude s'est emparée du dessinateur causée 
par les spécificités mêmes de la narration infinie de l'Arioste. Parallèlement, l'écriture 
emportée et elliptique, si séduisante, n’a su éviter l'écueil de l’absence d'éléments 
distinctifs des chevaliers et autres princesses les uns des autres. La scène d’Obert 
donnant des vêtements à Olympe en est un parfait exemple (chant XI, versets 72- 
74; cat.31). Rien ne différencie ce chevalier de Roland ou Roger, pas plus que la 
princesse Olympe d’Angélique ou de la sorcière Alcine. Une dernière remarque 
concerne la retenue avec laquelle Fragonard interprète les passages sensuels, voire 
érotiques, que l’Arioste décrit. On peut supposer que le dessinateur restreint son 
talent à mettre en image le désir et le plaisir, à la demande de son commanditaire. 
Le duo formé par Obert et Olympe semble être la transcription pudique des Débuts 
du modéle*?, peint vers 1770-1773, où le peintre, debout comme Obert à droite de 
la scène, interrompt sa marche devant la nudité dévoilée d'un modèle assis, à l'instar 
d’Olympe. Quoiqu'il en soit, les dessins d’après l’Arioste révèlent les souvenirs de 
ses inventions et de compositions baroques et la possibilité d'échapper au présent, 


en préférant la fiction exubérante que l’Arioste avait imaginé des siècles auparavant. 


Apres l'univers de la chevalerie sur le mode héroïque, Fragonard s’attéle 
au mode comique développé dans le Don Quichotte de Cervantès. Comme pour 
la série des illustrations d’après Ro/and furieux, aucune source ne permet de 
connaître la période et les circonstances qui ont poussé Fragonard à illustrer 
certains passages de cet imposant ouvrage, mais on sait que Dominique Vivant 
Denon (1747-1825), futur directeur du musée Napoléon, possédait quelques dessins 
de ce corpus qu'il a interprété à l’eau-forte en 180659. Les dessins pourraient dater 
des environs de 1790, après le décès de Rosalie Fragonard, survenu en 1788 et 
autour du séjour à Grasse en 1792. Après le style tourbillonnant des illustrations 
du Roland furieux, le dessinateur privilégie une manière saccadée, des traits 
anguleux et fermes. Peut-être est-ce la manifestation d’une reprise de la part 
de Fragonard, après l'interruption engendrée par le deuil de sa fille. Cependant, 


on observe l'importance chez Fragonard d'adapter son «écriture» au récit. 


- cat.31- 

Obert donnant des vêtements à Olympe, d'après Roland Furieux 

Vers 1778-1785 

Pinceau et lavis d’encres grise et brune, pierre noire et encadrement à la pierre noire sur papier vergé 
H. 39,5; L. 26 cm 


60- Miguel de Cervantes, 
L'Ingénieux hidalgo 


don Quichotte de la Mancha, 


Paris, Victor Leclou, 1863, 
p.18. 
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De fait, le redoublement du tracé tortueux est l’outil que l’artiste privilégie pour 
retranscrire le tempérament entêté et l’extravagance de l’ingénieux chevalier. Un 
passage de la fin du second chapitre qui relate la première sortie de don Quichotte 
dans une auberge - qu'il prend pour un château - donne le ton: 

«C'était à mourir de rire que de le voir manger; car comme il avait 

la salade mise et la visière levée, il ne pouvait rien porter à la 

bouche avec ses mains. || fallait qu’un autre l’embecquat; si bien 

qu'une de ces dames servit à cet office. Quant à lui donner a 

boire, ce ne fut pas possible, et ce ne l'aurait jamais été si l'hôte 

ne se fut avisé de percer de part en part un jonc dont il lui mit 

l’un des bouts dans la bouche tandis que par l’autre il lui versait 

du vin. À tout cela, le pauvre chevalier prenait patience, plutôt 


que de couper les rubans de son morion60 ». 


Fragonard renforce le ressort comique en montrant les hôtes amusés, 
comme celui qui soutient la tête du chevalier errant pendant qu’un autre verse 
du vin dans un long roseau, barrant la composition (cat.32). Sur un dessin inédit, 
il montre le paysan Sancho Panza fait écuyer et reconnaissable à ses constantes 
expressions effarées, dans une scène intérieure où aurait lieu une bastonnade 
comique dont le roman regorge et qu'il reste à identifier (cat.33). Malgré la 
qualité indéniable de l’ensemble, Fragonard interrompt le travail d’après Don 
Quichotte. Peut-être l'artiste a-t-il trouvé un alter ego dans le personnage du 
chevalier réfugié dans sa bibliothèque et obsédé par un monde disparu, tout 
en profitant du récit drolatique comme un moyen d'évasion. La disparition de 
Rosalie suivie de la Révolution ont tant bouleversé Fragonard qu'il délaisse 
progressivement son métier de peintre pour travailler au plus près des œuvres 
des maîtres, comme membre du conservatoire du musée central des Arts (futur 


musée du Louvre), en vue de louverture au public. 


- cat.32 - 

L’Aubergiste fait boire Don Quichotte, d’après Don Quichotte 
Vers 1790-1792 

Pinceau et lavis d'encre noire et pierre noire sur papier vergé 

Environ H. 40; L. 27,8 cm 


61- Reproduits dernièrement 
dans cat.exp. New York, 
2016-2017, n°77: 

Les Enfants dansant dans 

un parc, vers 1770-1775, 
lavis gris et brun sur une 
préparation à la pierre noire, 
H. 34,8; L. 43,3 cm, 

New York, The Metropolitan 
of Art, inv. RP-T-1953-204; 
Les Enfants dansant dans un 
parc, fin de la décennie 1770, 
pierre noire, lavis gris et 
rehauts d’aquarelle rose et 
vert sur une préparation au 
graphite sur papier vergé, 

H. 35,4; L. 43 cm, 

New York, The Metropolitan 
of Art, inv. 1975.1.628. 

62- Scène de marché, ici daté 
vers 1790, aquarelle, lavis 
gris, pierre noire sur papier 
vergé, H. 18; L. 22,8 cm, 
Cambridge, Harvard Art 
Museums, inv. 2007.153. 
63- E. Williams, 2015. 
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Enfin, un ensemble de dessins pourrait s'ajouter aux séries d'illustrations, 
mais l'éventuelle source nous est inconnue (cat. 34 et 35). || pourrait aussi bien 
s'agir d'exploration sur un theme comme Fragonard aimait à le faire, par exemple 
sur Les Enfants dansant dans un parc dont la version dessinée avec soin du 
Rijksmuseum d'Amsterdam est liée à une aquarelle du Metropolitan Museum 
of Art rapidement exécutéef!. Elles témoignent du changement de style en 
accord avec les expérimentations sur les amusements dans les parcs. Après 
avoir exploré ce theme pendant plus de trente ans, Fragonard s’est intéressé a 
la promenade en ville. Les deux dessins publiés ici pour la première fois se 
rattachent à un ensemble composé notamment de la feuille illustrant un marché 
qui est conservée à Cambridge®2. Eunice Williams l’a publiée en 2015, insistant 
sur le dispositif scénique de la composition et le schématisme des formes$3, 
En effet, Fragonard note en quelques traits l’idée générale de sa composition 
puis la retravaille sommairement à l'encre. Les traits anguleux et aigus cernent 
les contours des formes, rehaussés par des accents d’aquarelle qui modèlent 
les figures et l’espace à l'arrière-plan. Le style et la technique enrichie de touches 
du pinceau chargé d'encre noire, sont les mêmes sur les deux représentations 
de promenades. Si Eunice Williams propose de dater le dessin de Cambridge 
vers 1787, avant la mort de Rosalie qui engendre l'abandon temporaire de l'art, 
on peut se demander si la présence d'un garde révolutionnaire vu de dos, 
portant un drapeau tricolore horizontal (cat.35), ne renseigne pas une datation 
après la Fête de la Fédération, en 1790 ou 1791. La manière rappellerait l'écriture 
saccadée des dessins d’après Don Quichotte (cat.32 et 33) et la manière 
schématique de La Leçon de dessin (cat.24) datés de cette période. Quoiqu'il 
en soit, alors qu'on ne connaissait que de rares représentations du monde de 
la rue, à travers les tableaux de savoyardes (cat.12), Fragonard représente ici 


la multitude des métiers que l’on pouvait croiser dans les rues des villes. 


~ cat. 33 - 

Scène avec Don Quichotte et Sancho Panza, d’après Don Quichotte 
Vers 1790-1792 

Pinceau et lavis d'encre noire et pierre noire sur papier vergé 

Environ H. 42,5; L. 28,3 cm 
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- cat.34 - 

Scène de rue avec un porte-étendard 

Vers 1790 

Plume, encre noire, pierre noire et aquarelle sur papier vergé 
H. 18,2; L. 23 cm 


- cat.35 - 

Scène de rue avec une chaise à porteur 

Vers 1790 

Plume, encre noire, pierre noire et aquarelle sur papier vergé 
H. 18; L. 23 cm 
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64- L'Inspiration de l'artiste, 
vers 1760, plume et encre 
brun, lavis brun, H. 22,6; 

L. 15,4 cm, Rotterdam, 
Museum Boijmans Van 
Beuningen, inv. F I 182 (PK); 
L'Inspiration de l'artiste, vers 
760-1763, plume et encre 
brune, lavis brun, H. 23; 

L. 349 cm, Londres, 
collection Katrin Bellinger, 
inv. 2017-025 ; L'Hommage 

à Gluck, vers 1777-1782, 
pinceau et encre brune, 
pierre noire sur papier vergé, 
H. 35,8; L. 46 cm, coll. 

part. repr. dans cat.exp. 
New York, 2016-2017, n° 79; 
L'Arioste inspiré par la Folie 
et l'Amour, plume et lavis 
brun, pierre noire sur papier 
vergé, H. 33,4; L. 45,2 cm, 


Besançon, musée des 


beaux-arts et d'archéologie, 


inv. D. 2862. 


86 


L’inspiration de Fragonard 


Obsédé par l'acte de créer, Fragonard a produit quelques compositions 
sur l'inspiration. Elles ont en commun une réalisation à l'encre et au lavis, ainsi 
qu’une composition mettant en scéne un personnage plongé dans une monde 
intérieur manifesté par des nuages. Cependant, leurs datations diffèrent, vers 
1760-1763 pour deux dessins sur L’/nspiration de l'artiste, puis entre 1777 et 
1782 pour L’Hommage à Gluck, et vers 1778-1780 pour L’Arioste inspiré par 
l’Amour et la Folie®* et Le Songe de Plutarque (cat.36). Qu'il soit peintre, 
compositeur, poète ou philosophe, ces hommes ne sont pas représentés selon 
un mode narratif, mais un mode allégorique proche du portrait. Ces dessins 
sont la manifestation la plus évidente de la réflexivité de Fragonard. Si elle est 
tournée vers lui-même dans L’Inspiration de l'artiste, montrant un jeune 
dessinateur envahi par les visions de motifs nés de son imagination, Fragonard 
se met en retrait avec la maturité devant les figures de l’Arioste, Gluck et 
Plutarque, au moment même du lancement du programme royal sur la gloire 
des grands hommes, par le surintendant des Bâtiments du roi, le comte d’Angiviller 
(1730-1809). L'événement marque en France la transition entre la tradition 
antique des hommes illustres, initiée par Plutarque, et la conception moderne 
des grands hommes dominés par les hommes de lettres. Fervent lecteur, 
Fragonard ne pouvait manquer de faire l'écho de cette importante actualité de 
la vie artistique parisienne et plus largement européenne. Cependant, il ne s'agit 
pas pour lui d'ériger des modèles d'action morale mais de montrer les joies et 
les tourments de la création. Comme pour chacune des compositions, Fragonard 
situe Plutarque sur un des côtés de la feuille, en position assise. Le visage affiche 
une expression qui rappelle la terribilità de Michel-Ange, en accord avec la 
tension qui parcourt le corps jusque dans la main droite crispée et la gauche 
tendue vers la vision qui se déploie devant lui. Celle-ci provient d’une feuille 
ouverte aux pieds du philosophe, d’où s'élève une nuée remplie de mains 
agrippant des serpents, au sein de laquelle émerge une balance. Sur la boule 
la plus lourde, le terme médiocrité est ceint d’une couronne de roses tandis 


que la boule légère porte le mot grandeur entourée d’une couronne d’épines. 


- cat.36 - 

Homme assis en robe de chambre devant une nuée dit Le Songe de Plutarque 
1778-1780 

Plume et encre brune, lavis brun et pierre noire sur papier vergé 

H. 35,3; L. 48,6 cm 
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65- Cité dans cat.exp. Paris, 
New York, 1988-1989, 
n°253, p.254 au sujet 

du Songe de Plutarque, huile 
sur bois, H. 24,3; L. 31,5 cm, 
Rouen, musée des beaux-arts. 
66- Plutarque, Les Vies 

des bommes illustres, éd. par. 
Dacier, Amsterdam : 

Chez Zacharie Chatelain, 
735, 10 vol. 

67- Florence Fesneau en 

a analysé les ressorts à propos 
de L’Inspiration de l'artiste 


de la collection Bellinger, 


dans Fesneau, 2020. 
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Elle est surmontée d’une couronne des lauriers du poète, symbole 
d'immortalité. Le peintre Jean-Baptiste Descamps (1742-1836) possédait une 
version peinte qu'il décrit: «L'artiste termine son rêve par comparer sur la terre 
les hommes à des reptiles qui déposent leur venin sur le feu; il prétend que 
lorsque cette mixtion a acquis un certain degré de chaleur, elle s'évapore et 
trouble le globe$5 ». Selon nous, Fragonard s’est inspiré des frontispices des 
nombreuses éditions des Vies des hommes illustres de Plutarque, qui jalonnent 
le XVIIIe siècle, en particulier la traduction de Dacier parue en 1735, dont le 
frontispice du premier tome montre Plutarque à sa table d'écriture, devant un 
globe, tandis que le second tome le présente occupé à peser la gloire de la vie 
des hommes qu'il raconte66. Comme à son habitude, Fragonard dépasse les 
modèles de l'illustration pour en proposer une image personnelle. Dans chaque 
trait qui modèle la figure de Plutarque, on sent la vie palpiter. Le philosophe 
est plongé dans une méditation intense, observant la vanité du monde à laquelle 
Fragonard s'est maintes fois heurté. On peut se demander dans quelle mesure 
l'artiste s'identifie a Plutarque ou à l'Arioste, tant est présente la question de 
l'écriture et par delà, de la manière. La démarche réflexive engagée par Fragonard 
ne fait aucun doute puisqu'il montre à chaque fois les artistes pensants, alors 
même qu'ils sont engagés dans un acte créateur®7. Ses contemporains l'ont 
bien compris, comme l'architecte Paris qui possédait L’Arioste inspiré par 
l’Amour et la Folie et le peintre Descamps, propriétaire de la version peinte du 
Plutarque. Quant au dessin, il a certainement trouvé auprès de son premier 
possesseur le duc de Rohan-Chabot (1733-1807), membre honoraire de l’Académie 
royale de peinture et de sculpture, dessinateur amateur et grand collectionneur 


de dessins, toute l'admiration qu'il mérite. 
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851 
LINSPIRATION 
DE LA NATURE 


Linspiration 
de /2 nature 


~ Cat.37 - 

La Maisonnette 

1759 

Sanguine sur papier vergé 
H. 40; L. 55 cm 
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Le rapport à la nature est un aspect fondamental de l’art de Fragonard, 
qui se manifeste tout au long de sa carrière par un attachement à l’observation 
directe des espaces sauvages ou domestiqués, associée à l’inspiration des 
maîtres, afin de composer des lieux évoquant des sites italiens, des parcs 
environnant Paris ou des bocages hollandais. La présence de la nature révèle 
une abondance de cultures et de phénomènes auxquels Fragonard se montre 
sensible, tels l’héritage du paysage rococo grâce a l’apprentissage auprès de 
Boucher et la vue-souvenir favorisée par le Grand Tour lors de la formation en 
Italie. A cela s’ajoute la vogue des jardins durant la décennie 1770 qui contribue 
elle-même à l’essor de la promenade. Si Fragonard se désintéresse des questions 
d'identification des lieux ou de valorisation du territoire avec ses prolongements 
dans la pensée des physiocrates, l’artiste témoigne d’un intérêt grandissant 
pour la pensée matérialiste qui se développe dans les cercles scientifiques de 
la seconde moitié du siècle. De manière générale, les paysages de Fragonard 
privilégient l’anecdote à l'Histoire, la mise en valeur du végétal plutôt que du 
minéral, les gammes de verts et de bruns pour les peintures plutôt que les tons 
ocres clairs mis en valeur dans les dessins à la sanguine et au lavis. L'approche 
de Fragonard est complémentaire de celle de son collègue Hubert Robert qui 
partage un grand intérêt pour la représentation de la nature, en l’intégrant à la 
ruine tandis que Fragonard préfère l’associer à la pastorale. Les deux hommes 
ont travaillé en émulation à Rome et même s'ils ont pris des chemins différents 
à leur retour à Paris, ils ont su exprimer chacun à leur manière un sentiment de 
la nature qui a contribué au renouvellement du paysage, prolongeant les succès 
remportés par Boucher et Vernet au milieu du siècle. Les quatre artistes répondent 
aux attentes des collectionneurs de tableaux de chevalet ou commanditaires 
de grands décors, désireux d’être entourés de nature. Cette dernière est un 
sujet inépuisable dans l’œuvre de Fragonard qui transporte le spectateur dans 
un lieu idéal: une nature bienfaitrice, protectrice des monuments illustres et 


propice à l'épanouissement de l'amour. 
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68- J. Guiffrey et 


A. de Montaiglon, 1887-1912, 


t. XI, p.354. 
69- Ibid., lettre n° 5397, 11 
Octobre 1759, du Marquis de 
Marigny à Charles Natoire. 
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En Italie, premières approches 


« Notre jeune artiste fait de trés belles études qui ne peuvent que 
lui être utiles et lui faire beaucoup d’honneur. [| a un goût très 
piquant pour ce genre de paysage où il introduit des sujets 
champêtres qui lui réussissent.88 » 


C'est accompagné de ces termes élogieux que, dans une lettre datée 
du 27 août 1760, Charles Joseph Natoire (1770-1777), directeur de l'Académie 
de France a Rome, informe le surintendant des Batiments du roi du séjour de 
l'abbé de Saint-Non et de Fragonard à la villa d'Este à Tivoli. Après une période 
de relachement relayée par Natoire, le pensionnaire renoue avec son inspiration 
en réalisant une série de vues de jardins et de paysages aux crayons ou à l'encre, 
saisissant le pittoresque des lieux les plus fameux de la ville éternelle. Fragonard 
alterne les approches: décorative pour La Maisonnette (cat.37) ou descriptive 
pour la Vue du palais Farnèse à Caprarola (cat.38). Ce travail complémentaire 
révèle l'importance du choix des matériaux en fonction des effets recherchés, 
généralement la chaleur de la sanguine pour les compositions pittoresques 
et l’austerite de la pierre noire pour les études sur le motif. D'ailleurs, Natoire 
encourageait les pensionnaires à observer directement la nature pour composer 
ultérieurement, dans l'atelier, des paysages ambitieux, à l'exemple de 
La Maisonnette (cat.37). Cette dernière compte parmi les plus larges compositions 
dessinées à la sanguine par Fragonard, en 1759. Elle faisait peut-être partie des 
envois à l’Académie royale de peinture et de sculpture que commente le marquis 
de Marigny: «On est très satisfait de ses desseins; ils sont purs, savants et 
corrects; mais ne sont-ils pas dessinés avec trop peu d'arrondissement et 
d'effet ?69»., En effet, la manière de Boucher est prégnante, dans les détails du 
tronc courbé de la glycine s'épanouissant tel un ornement sur la façade de la 
maison ou dans l’arrondi des branches d'arbres, formant une perspective 


donnant sur des lavandières affairées autour d’un bassin, à l’arrière-plan. 


~ cat.38 - 

Vue du palais Farnèse à Caprarola 

1760 

Pierre noire et trait d'encadrement à la plume sur papier vergé 
H. 20; L. 29 cm 
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70- Ce dessin s'inscrit 
dans un petit corpus 
d'œuvres étudié 
méticuleusement 


par Diederick Bakhuÿs 


dans cat.exp. Paris, Genève, 


2006-2007, n° 47. 
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À l'opposé d'une sensibilité à l'égard d'une végétation ornementale, 
héritée de la rocaille, la Vue du palais Farnèse à Caprarola est dénuée d'effets 
de courbes car il s’agit de restituer la masse imposante et austère du palais 
réalisé pour le pape Paul |||, à partir du plan pentagonal conçu en 1534, par 
Antonio da San Gallo (1473-1546), remanié par Vignole (1507-1573) jusqu'en 
1568 (cat.38). Le tracé rapide et ferme décrit l'architecture, parfois à l’aide de 
réseaux de hachures parallèles qui contrastent avec les nombreuses plages de 
réserve. AU premier plan, Fragonard dessine quelques figures et objets jonchant 
le sol, en appuyant sur la pierre noire, comme il l’a fait pour le dernier plan 
occupé par l'épaisse forêt qui entourait l’arriere du palais. Le dessin compte 
parmi les premières productions que Fragonard dessine le plus souvent à la 
pierre noire, durant son voyage de Rome vers Paris, en compagnie de l'abbé 
de Saint-Non en 1761. 


Entre les deux approches, se développe une recherche originale qui 
marque le basculement d'une conception de la nature inspirée par la réalité a 
celle qui transporte le spectateur dans une nature fantasmée. À force d'étudier 
sur le motif, Fragonard laisse libre cours à son imagination quand il compose 
un parc ou une forêt et la rapidité de ses pensées se manifeste par la manière 
esquissée. Grâce à la touche suggestive et aux détails indéfinis, les œuvres 
favorisent l'imagination du spectateur, tout en étant porteuses d'un onirisme 
amené à rencontrer un grand succès à la fin de la carrière de l'artiste. L'exemple 
de L'Assemblée dans un jardin avec une statue témoigne dès 1760, de la 
recherche d'une nature imaginaire qui ferait corps avec l’homme, allusive dans 
le tracé et évocatrice par son sujet (cat. 39)70. La première phase de ce dessin 
exécuté à la pierre noire a l’apparence d'une mise en place mais son rôle est 
complémentaire du tracé à l'encre. En effet, en assemblant la pierre noire et le 


lavis, Fragonard rend compte de l'énergie vitale qui anime la nature. 


- cat.39 - 
Assemblée dans un jardin avec une statue 


Vers 1760 
Pierre noire, pinceau et lavis d'encres brune et grise, aquarelle sur papier vergé 


H. 17,3; L. 23,3 cm 
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71- Voir C. Lebrun-Jouve et 
P.Rosenberg, 2006, p.51-75. 
72- Groupe de cyprès de la 
Villa d’Este avec la fontaine 
de l'Orgue, sanguine sur 
papier vergé, H. 35,6; L. 48 
cm, Besançon, musée des 
beaux-arts et d'archéologie, 
inv. D. 2841. 

73- Une autre version 

de la sanguine, de mêmes 
dimensions, est connue par 
sa contre-épreuve H. 35,8; 
L. 46,9 cm conservée à 
Montpellier, musée Fabre, 
inv. 864.2.476. Il existe 
également une copie d’après 
Fragonard, Caprice inspiré 
par le jardin de Villa Negroni 
à Rome, sanguine sur papier 
vergé, Reims, musée des 
beaux-arts, inv. 978.10.158. 
74- La villa Negroni se 
trouvait à l'endroit de 
l'actuelle gare Termini, 
construite a partir de 1860. 
Les nombreuses vues et 
photographies conservées 
permettent de comprendre 
le travail de construction 

de ce caprice par Fragonard. 
Il a représenté le lieu lors 

de son second séjour en Italie: 
Le Parc de la villa Negroni a 
Rome, plume et encre brune, 
lavis sur papier vergé sur 
papier vergé, H. 22,6; 

L. 15,5 cm, Rotterdam, musée 
Boijmans, inv. F I 296. 

75- Perrin Stein propose 
deux variations 4 la sanguine 
du Petit Parc dans cat. 

exp. New York, 2016-2017, 
n°30 et 31. 
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L’enchantement des jardins italiens 


À son retour en France, Fragonard dispose de portefeuilles remplis de 
compositions qui servent de point de départ à des variations dessinées, parfois 
peintes et souvent copiées par des artistes restés anonymes?!. || s’agit d'un 
travail de reformulation enrichie de nouveaux motifs et selon une manière sans 
cesse renouvelée. Par exemple, Les Grands cyprès de /ቋ villa d’Este connaissent 
un immense succès?2, si bien que le motif de l'allée de cyprès devient récurrent 
dans l’œuvre de l'artiste (cat.1). En évoquant les jardins célèbres de la villa 
d’Este, ce topos devient le symbole de la nature enchanteresse des parcs 
italiens imaginés par l'artiste, comme le montre une sanguine inédite (cat. 40) 
ou une autre appartenant autrefois à Jean Denis Lempereur (1701-1779) (cat.41)73. 
Cette dernière témoigne de l'observation des inventions de Robert, ainsi que 
des enjeux de variation et des prémices d'une recherche sur la sensualité de 
la nature. En effet, la feuille est une sorte de caprice d’après le jardin de la villa 
Negroni à Rome, connue aussi sous le nom de villa Montalto-Peretti74. Des 
projets paysagers de l'architecte Domenico Fontana (1543-1607), le jeune 
pensionnaire a retenu la perspective menant à la statue de la déesse de Rome, 
flanquée de cyprès et d'un pin notoirement penché. C'est celui-là même qui 
est évoqué par le tronc et les branches situées à la droite de la sanguine. 
Fragonard associe ce motif à celui d’un bassin entouré de roseaux qui était en 
réalité situé plus loin dans le jardin de la villa. Notre sanguine semble avoir été 
réalisée après les vues des Grands cyprès de la villa d'Este en 1760 et avant 
1763, date de l'eau-forte Le Petit parc, emblématique des vues de jardins aux 
compositions structurées par une perspective axiale. Une version à la sanguine 


du Petit Parc était conservée, avec ce caprice, dans la collection de Lempereur?5, 


~ cat.40 - 

Perspective d'un parc animé 
Vers 1760-1765 

Sanguine sur papier vergé 
812391. 32, cm 
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76- Pan et Syrinx, 

huile sur toile, 

H. 50; L. 60 cm, Florence, 
collection particulière. 
77- Voir cat. exp. Rome, 
1990-1991, n°100. 

78- E. Lajer-Burcharth, 2003 
et 2017. 

79- Vers 1770, huile sur 
toile, H. 71; L. 90 cm, 
Lisbonne, musée Calouste 


Gulbenkian, inv. 436. 
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La profusion de la végétation traduite par la matérialité affirmée de la 
sanguine est une recherche au cœur du Caprice inspiré par le jardin de la villa 
Negroni à Rome (cat. 41). L'équilibre de la composition est savamment désordonné 
par le foisonnement de la nature. Fragonard multiplie les textures de la végétation 
en accentuant la densité des feuillages des cyprès au centre, des pins sur les 
côtés, des joncs au sol et des buissons partout ailleurs. La sensation d’étourdissement 
de la composition est renforcée par la mince surface accordée au ciel. Au sein 
de ce lieu saturé de nature, seules les statues incarnent une stabilité. Leur stricte 
verticalité s'oppose à la sinuosité des végétaux que Fragonard souligne grâce 
à d’astucieux jeux d’ombres. La lumière se projette dans le parc depuis la gauche 
pour créer de puissants contrastes que Fragonard accompagne avec ingéniosité, 
en multipliant les obliques vers la droite. À gauche, il renforce les lignes de 
l'architecture de la rampe scandée de statues, ainsi que sur le bord du bassin. 
Enfin, il amplifie l'élan vers la droite grâce aux branches torsadées des cyprès, 
ainsi qu’au tronc et au bouquet de joncs grimpant vers le pin penché lui aussi. 
Il en résulte une impression de grande vitalité qui se perçoit jusque dans le 
détail de la femme qui chute en attrapant des bouquets de joncs. Cette figure 
est la citation du tableau représentant Pan et Syrinx7® que Fragonard peint 
après 176077. Par ailleurs, Ewa Lajer-Burcharth a étudié les corps se fondant 
dans une végétation luxuriante chez Fragonard et les considère comme la 
représentation du principe de fécondité, pour lequel la figure de la mère se 
mêle à celle de la nature?®. Situées au centre de la composition, la luxuriance 
et la topographie de la végétation à la texture mousseuse font allusion à 
l'anatomie féminine, en tant qu’organe matriciel du désir qu'évoque aussi bien 
le Caprice inspiré par le jardin de la villa Negroni à Rome que la Perspective 
d'un parc animé (cat.40). Pour renforcer la présence d’Eros, les jardins accueillent 
une sociabilité amoureuse, comme en témoignent les nombreux couples assis 
ou se promenant, parfois en barque comme sur le célèbre tableau intitulé L'Île 
d'amour??. On y perçoit à l’arriere-plan une statue assise vue en contre-jour, 
depuis laquelle l’eau se déverse. L'idée de ce motif traité dans une abside de 
lumière au sein d’un jardin enchanteur était déjà en gestation en Italie. C'est ce 
dont témoigne La Fontaine dell’ovato dans les jardins de la villa d’Este à Tivoli 


(cat.42), tableau exposé pour la première fois. 


~ cat. 41 ~ 

Caprice inspiré par le jardin de la villa Negroni à Rome 
Vers 1761-1763 

Sanguine sur papier vergé 

H. 35; L. 48,5 cm 
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80- Voir Catherine Boulot, 
Jean-Pierre Cuzin et 

Pierre Rosenberg dans 
cat.exp. Rome, 1990-1991 ; 
notre contribution dans 
cat.exp. Paris, 2016, 

p- 190-197. 

81- Le présent ouvrage n'est 
pas le lieu d’un article 
minutieusement référencé 
et richement illustré, comme 
celui que nous avons rédigé 
en vue d'une publication 

à paraître. On y trouvera 
alors une argumentation 
détaillée sur les processus 
créatifs et les attributions 
des dessins de la série. 

82- C'est ce qu'il ressort 
des résultats d'analyses 
multispectrales donnés par 
le laboratoire RES à Paris, 
en juin 2022. 

83- La signature se situe 
au-dessus de la couche 
picturale mais en-dessous 

de la couche de vernis. 

Son tracé présente un réseau 
de craquelure cohérent avec 
le reste du tableau, signifiant 
que la signature à été 
exécutée au même moment 
que la couche picturale 

et non ultérieurement; 

voir le dossier du laboratoire 
RES, p.7-11. 

84- D'autres paysages le 
sont comme Le Rocher du 
musée des beaux-arts de 
Lyon, inv. 2013.3.1 et Le 
Retour du troupeau, 
Worcester, Art museum, inv. 


1940.62. 
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Retour à Tivoli 


Les relations de Fragonard et de Robert en Italie sont bien connues80, 
Pensionnaire de l’Académie de France depuis 1759, Robert est un élève travailleur 
dont les dessins sont immédiatement collectionnés par le duc de Choiseul, Mariette, 
Watelet, le bailli de Breteuil et l'abbé de Saint-Non. Les deux pensionnaires ont 
régulièrement dessiné côte à côte les mêmes sites à Rome ou Ronciglione et les 
sanguines conservées témoignent de leurs intérêts respectifs. Si Robert est fasciné 
par le passage du temps et la manière dont la nature cohabite avec les constructions 
humaines, Fragonard s'engage dans une recherche intense sur la nature pour en 
révéler son caractère organique ou onirique. La réapparition du tableau La Fontaine 
de l’Ovato dans les jardins de la villa d’Este à Tivoli apporte un nouvel éclairage 
sur les premiers paysages de Fragonard, du temps de son compagnonnage avec 
Robert (cat.42). La composition s'appuie sur la contre-épreuve d'une sanguine 
conservée à la National Gallery of Art de Washington, traditionnellement attribuée 
à Robert mais que nous proposons de rendre a Fragonard®!. Avec sa portion de 
mur en oblique servant de repoussoir, la fermeture par un mur de l'arrière-plan, la 
rotondité des arbres qui soulignent les courbes des éléments architecturaux, la 
composition atteste la recherche d’une structure forte au sein de laquelle Fragonard 
apporte de l'ampleur. | y parvient grâce aux jeux de lumière particulièrement 
sophistiqués qui ne manquent pas pour autant de poésie. L'émergence de la statue 
assise dans un halo de lumière, semblant lui-même contenu par la densité de la 
végétation luxuriante, est un motif repris ultérieurement à l'arrière-plan de L'Île 
d'amour. La fontaine de l'Ovato est réinterprétée par Fragonard pour devenir un 
lieu saturé de végétation traitée dans des teintes vertes et ocres, à l’abri de laquelle 
les lavandières s’affairent sous la présence protectrice de la statue féminine. 
Fragonard traduit avec autant de soin que d’habilete la sensation de lair circulant 
entre les branches, les changements de couleur des feuilles caressées par le soleil 
mais il intégre en quelques coups de pinceaux chargés d’ocres ou de vermillon les 
lavandiéres affairées. Les retouches dont Fragonard était coutumier ont altéré le 
centre de la composition82, avant le passage dans la vente à Paris, le 23 mai 1780, 
au lot 41: «Par le méme [Fragonard]. Un paysage et ruines de monuments, faits 
en Italie d’aprés nature. Ce morceau esquisse porte 22 pouces de haut, sur 27 de 
large». Si la description est allusive, les dimensions correspondent a quelques 
millimètres près a celles du tableau. Par ailleurs, la réflectographie infrarouge 
couplée à une photographie ultraviolette ont confirmé l'authenticité de la signature 
«fragonard», en bas à droite du tableau83, et la rareté des signatures en toutes 


lettres chez Fragonard mérite d’être soulignée®4. 


~ ር81.42 - 

Vue inspirée par la fontaine de 'Ovato dans les jardins de la villa d’Este, à Tivoli 
Vers 1760 

Huile sur toile 

H: 57: L:72 om 
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85- C. Guichard, 2018, 
p.118. 

86- Si le tableau rappelle 
par son sujet et sa gamme 
chromatique, La Grande 
cascade de Tivoli (huile sur 
toile, H. 73; L. 61 cm, 
Paris, musée du Louvre, 
inv. MI 1110), il semble 


être une étape antérieure, 


plus besogneuse mais déjà 
en quête de poésie. 

87- D'après les exemplaires 
du catalogue de la vente 
conservés à la Bibliothèque 
nationale de France à Paris 
et au Rijksbureau voor 
Kunsthistorische 


Documentatie à La Haye. 
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- cat.42 - détail (voir p.103) 

Vue inspirée par 

la fontaine de l’Ovato dans les jardins 
de la villa d’Este, à Tivoli 


Selon l’historienne de l'art Charlotte Guichard, la signature de Fragonard 
«valorise la performance et exalte le geste85». Mais l'intention diffère probablement 
au sujet du tableau car il n'est pas exécuté quand Fragonard est en pleine maîtrise 
de son art et fort de sa réputation d'un «frago fa presto». | est plutôt le résultat 
d'expériences prometteuses d'un artiste en devenir, qui dissimule sa signature dans 
l'herbe du premier plan, choix qui pourrait s'interpréter comme la preuve d'une 
individualité ayant besoin de confiance pour s'affirmer, mélée au désir de fusionner 
son geste et son nom avec la nature. Justement, Tivoli semble le lieu d'une révélation 
pour Fragonard, celle qui permet à l'art de ne faire qu’un avec la nature. Par ailleurs, 
la datation du tableau est traditionnellement fixée entre 1760 et 1762, mais nous 
penchons plutôt pour une réalisation en 1760, à la suite du séjour à Tivoli. En effet, 
les pigments employés ne sont pas aussi sophistiqués que ceux utilisés au retour à 
Paris et s'avèrent modestes et peu coûteux: noir de carbone, ocres rouges et ocres 
jaunes, blanc de plomb associé à un pigment bleu dans le ciel, des touches de 
vermillon (ou laque de garance). Le tableau pourrait être le premier des vues de 
sites illustres: La Grande cascade de Tivoli et L’Escalier de la grande gerbe de la 
villa d’Este®®, que l’on date également des environs de 1760-1762. Enfin, la coincidence 
des premiers possesseurs des tableaux, l'abbé de Saint-Non, Natoire et Robert, tous 
en Italie avec Fragonard, fragilise l'hypothèse d'une exécution à Paris. En effet, 
Fragonard pourrait avoir offert La Grande cascade de Tivoli à l'abbé de Saint-Non 
en souvenir de sa protection, L'Escalier de la grande gerbe de la villa d’Este a pu 
être donnée au directeur de l’Académie qui avait lui-même exécuté des vues de la 
villa très prisées par les collectionneurs, et La Fontaine de l’Ovato dans les jardins 
de la villa d’Este à Tivoli a pu être offerte ou échangée avec Robert, en témoignage 
de leur compagnonnage. La vente dans laquelle figure le tableau en 1780 réunit les 
collections de plusieurs vendeurs, tous membres honoraires de l’Académie royale 
de peinture et de sculpture: le duc de Chabot, Watelet, le baron de Breteuil, le 
chevalier de Billy, d’Angeviller, et un certain «Robert»8?, Dans la mesure où les 
collectionneurs sont aussi les principaux clients d’Hubert Robert, avec qui il entretenait 
les relations les plus étroites, et que nous ne connaissons pas d’autres collectionneurs 
(artistes, marchands ou restaurateurs) pareillement nommés, nous en concluons 
qu'il pourrait s'agir d’Hubert Robert. Sa vente après décès le 8 avril 1809 rassemble 
une centaine de dessins de Fragonard, qui s’ajoutent aux ceuvres des artistes que 
Robert estimait, nourrissant avec la plupart d’entre eux des liens d’amitiés, comme 
Boucher, Giovanni Paolo Panini (1691-1765), Jean-Baptiste Deshays (1729-1765), 
Augustin Pajou (1730-1809) ou encore Charles De Wailly (1730-1795). 


88- Eunice Williams 

les cite dans ses notices 

du cat.exp. New York, 
2016-2017, n° 45, 48, 49. 
89- Communication écrite 
à la galerie Éric Coatalem, 
31 octobre 2007; voir l’étude 
d’Eunice Williams sur les 
deux sanguines Étude pour 
L'Assemblée à l'orée d'un bois 
(coll. part.) et L'Assemblée 

à Vorée d'un bois sanguine 
sur papier vergé, H. 37,5; 

L. 49,2 cm, New York, 
Metropolitan Museum 

of Art, inv. 1995.101 

dans ibid., n° 48-49. 
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Faire corps avec la nature 


La sensibilité de Fragonard à l'égard de la nature s’exprime en premier 
lieu dans les carnets de dessins8® et les sanguines représentant des arbres. Le 
point de vue bas incite à penser qu'il s’agit d'études sur le motif, sans que l’artiste 
ne cherche à transcrire fidèlement ce qu'il voit. Au contraire, il semble s'éfforcer 
à comprendre la singularité d’un arbre, observer le milieu d’une clairière ou 
déterminer l'influence d'une atmosphere. Une fois qu'il a saisi un effet, Fragonard 
développe son potentiel expressif sur une autre feuille. Par exemple, L’Orée d'un 
bois est une étude rapide grâce à laquelle Fragonard saisit les correspondances 
entre les formes de la nature et les sentiments de l’homme (cat. 43). Le format 
vertical de la feuille souligne la hauteur d’un arbre décharné sous lequel Fragonard 
situe à l'extrême droite une figure solitaire, debout, tournant le dos à un groupe 
situé à gauche de la feuille. Le couple avec enfant est présenté assis, s'amusant 
sous la présence protectrice de grandes branches au feuillage épais. La suite 
d’oppositions entre la verticalité et l’horizontalité, la ligne droite et la ligne courbe, 
les branches mortes et les branchages feuillus, la lumière et l'ombre, la solitude 
et la compagnie, paraît résumer deux manières d'être avec la nature. La première 
est une promenade solitaire qui nourrit une réflexion intellectuelle, tandis que 
la seconde consiste en une assemblée qui sollicite les sens. Cette composition 
tracée sans hésitation bien que paraissant être le fruit d'associations d'idées, a 
été rapprochée à juste titre, par Eunice Williams, avec le Rassemblement à l’orée 
d’un bois conservée au Metropolitan Museum of Art de New York®®. On retrouve 
la séparation de personnages assis ou debout autour d’un arbre semblable à 
celui de L’Orée d'un bois. L'observation à l'égard de la nature semble régulièrement 
traversée de réflexions sur la relation entre les formes de la végétation, comme 
le montrent La Maisonnette (cat.37) et une sanguine traditionnellement intitulée 
Le Vieux chêne (cat.44). Sur cette feuille exécutée dans l'atelier, d’après les 
souvenirs d'un chêne ou d'un hêtre, voire d'un charme commun, Fragonard 
dessine comme un ornemaniste. C'est-à-dire qu'il répète inlassablement en 
faisant varier la forme recourbée du tronc d'arbre. Celui-ci déploie sa multitude 
de branches aux lignes rococo sur toute la surface du papier, un procédé que 
Fragonard reprend quelques années plus tard, avec moins d’exubérance que 
de pathos, pour l’arbre situé au centre du Retour du troupeau (cat.20). Cet 
accord entre les formes de la nature et le sujet d’une composition est renforcé 


par la technique choisie. 


~ cat.43 - 

L’Oree d'un bois 

Vers 1765-1775 

Sanguine sur papier vergé 
H. 35,9; L. 23,9 cm 


~ cat.44 - 
Etude d’arbres avec deux personnages 
dite Le Vieux chéne 


Vers 1765-1775 
Sanguine sur papier vergé 
H. 26; L. 43,5 cm 
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90- Sur les vicissitudes 

de cette commande, 

voir C. Bailey, 2011. 

91- M.-A. Dupuy-Vachey, 
2022. Nous remercions 
vivement l’auteur d’avoir 
transmis les résultats de 
cette contribution à paraître 


cet automne. 
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Le Couple dans un parc montre bien l'alliance d'un sujet avec la 
composition et les motifs qui y sont intégrés, que doivent servir la technique 
et la manière (cat.45). La feuille qui n’a pas été commentée depuis un siècle 
doit être rapprochée de la série peinte vers 1771-1772 pour la comtesse Du 
Barry, aujourd’hui désignée comme Les Progrès de I’amour®®. En effet, comme 
La Poursuite, L’Escalade, L'Amant couronné et Les Lettres d’amour, le dessin 
traite sur un format vertical de l’évolution de l'amour, depuis la passion jusqu’à 
l'amitié. Ici, la vivacité du pinceau demeure car il s’agit de traduire, à l’aide 
d'un lavis jouant des transparences, l'élan amoureux d'un couple. Leur mise 
en scène dans l’angle d’une balustrade, sous le regard d’un témoin, rappelle 
le dessinateur de L'Amant couronné tandis que la statue d'un amour chevauchant 
un dauphin évoque celui de La Poursuite. Les arbres épais aux feuillages 
frémissants, aux formes protubérantes ou dissimulées, semblent être la 
métaphore d'un désir bouillonnant et d'une fécondité généreuse. L’atmosphere 
comme le traitement de ce parc que parcourent des promeneurs à l’arrière- 


plan participe aux scènes galantes. 


L'ambiance est beaucoup plus assagie dans le Parc italien avec figures 
(cat.46). Marie-Anne Dupuy-Vachey a établi dernièrement que la composition 
a été exécutée durant le second séjour en Italie, au cours duquel l’architecte 
pensionnaire Pierre Adrien Paris en a réalisé une copie®1. Le recto d'un dessin 
à la pierre noire de Fragonard fixe la composition, tandis que le verso comporte 
l’esquisse de promeneurs passant sous un pont dans un parc (cat.47). Nous 
rejoignons l’historienne de l’art qui rapproche les cyprès et les pins avec le parc 
de la villa Negroni. Selon nous, l'architecture rappelle les belvéderes d’Andrea 
Palladio (1508-1580), réinterprétés notamment par Charles de Wailly pour le 
péristyle en semi rotonde du château de Montmusard grandement admiré grâce 
à la maquette exposée au Salon de 1769. Quoiqu'il en soit, il semble que la vue 
de ce parc imaginaire porte la trace de la curiosité de Fragonard et l'intérêt de 
Paris pour l'intégration de l'architecture inspirée de Palladio dans les nouveaux 
aménagements de parcs paysagers qui s'épanouissaient partout en Europe, 


attirant toujours plus de promeneurs. 


- cat.45 - 
Couple dans un parc 
Vers 1771-1772 


Pinceau et lavis brun, pierre noire sur papier vergé 
1,227 ጋብ 
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~ cat. 46 ~ 

Parc italien avec figures 

1773-1774 

Pinceau et lavis d’encre brune, pierre noire sur papier 
H. 33,6; L. 47,4 cm 


- cat.47 recto - - cat.47 verso - 
Assemblée dans un parc près d’un escalier à deux gradins Un pont traversant un parc 
1773-1774 1773-1774 


ierre noire et estompe sur papier vergé inceau et lavis d'encre noire, pierre noire sur papier vergé 
P testi ጅ 11 di 


H. 21,8; L. 35,2 cm 


92- Vente Leroy de 
Senneville, Paris, 5 avril 
1780, lot 49; L’Etang, 
huile sur toile, H. 65,4; 

L. 73,1 cm, Fort Worth, 
Kimbell Art Museum, inv. 
AP 1968.03. 


93- Cat. exp. Grasse, 2016, 


p.10, n° 48-49. 
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Le «ressouvenir» de la Hollande 


Durant la seconde moitié du XVIIIe siècle, le paysage connaît un fort 
développement dans le décor, comme en témoignent les grandes toiles peintes 
par Boucher, Vernet, Robert et ponctuellement Fragonard, qui font entrer la 
nature dans les salons parisiens, au moment où l'aménagement de jardins a 
l'anglaise se multiplie dans les lieux de villégiature des environs de Paris. À ceci 
s'ajoutent les dessins de paysages qui garnissent en nombre les portefeuilles 
des collectionneurs, grâce aux artistes prolifiques mentionnés précédemment, 
ainsi que Jean-Baptiste Marie Pierre (1714-1789), Philippe Jacques de Loutherbourg 
(1740-1812), Claude Louis Châtelet (1753-1795), Laurent Houël (1735-1813), 
Gabriel Moreau l'Aíné (1740-1806), Jean-Baptiste Lallemand (1716-1803), Nicolas 
Pérignon (1726-1782), etc. Pour les tableaux de chevalet, l'enjeu est plus complexe 
car ces productions peuvent s'intégrer à une collection existante. Les deux 
paysages Le Tertre à la barque et L’Etang avec un pâtre ont été assemblés en 
pendant par le collectionneur Leroy de Senneville (cat.48 et 49). La description 
du catalogue de la vente des deux tableaux, le 5 avril 1780, au lot 52, souligne 
bien ce phénomène: « Deux différents paysages faisant pendant». La paire 
témoigne bien sûr de l'inspiration des tableaux de Jacob van Ruysdael (1628- 
1682), que la description d’un autre tableau de Fragonard issue de la vente 
Leroy de Senneville résume remarquablement: «Ce morceau, fait au premier 
coup, est ህበ ressouvenir juste pour l'effet, du tableau de Ruysdael de Mr 
Lempereur, et qui par sa touche facile & spirituelle, devient original.92». Le 
témoignage souligne que Fragonard ne fait pas une copie mais une interprétation 
parfaitement reconnaissable a sa maniére, qui rivalise avec les maitres. Dans 
ce travail, la conformité avec la peinture hollandaise est de règle et se mesure 
jusque dans le choix du format. Marie-Anne Dupuy-Vachey a rappelé que 
Fragonard consultait fréquemment un tableau peint sur bois par Ruysdael de 
sa propre collection pour composer des paysages%3. En effet, on connaît des 
toiles de méme dimensions (environ 20 sur 30 cm), selon ce format proche du 
carré, qui ont été ultérieurement reprises pour des dessins, comme la Bergére 


et moutons sur une colline ensoleillée peint vers 1765 (cat. 50). 


- cat.48 - 

Le Tertre à la barque 
Vers 1766-1770 

Huile sur toile 

H. 38,1; L. 46 cm 


- cat.49 - 
Étang avec un pâtre accompagné de son chien et de deux beufs 


Vers 1766-1770 
Huile sur toile 
H. 37; L. 47 cm 
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- cat.50 - 
Bergère et moutons sur une colline ensoleillée 


Vers 1765 
Huile sur toile 
H. 22 cm; L. 30,5 cm 


~ ር8፻.51- 

Le Torrent 

Vers 1763-1773 

Huile sur papier marouflé sur toile 


H. 27 cm; L. 37 cm 
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94- Pour les paysages, voir 
J.-P. Cuzin, 1987, p.75-82; 
J.-P. Cuzin et D. Salmon, 
2007, p. 34-36; pour 

les maîtres hollandais, 

voir 5. Raux, 2006; 

et la contribution 

de M.-A. Dupuy-Vachey dans 
cat. exp. Grasse, 2016. 
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Par ailleurs, l’inflechissement de la palette de Fragonard témoigne de 
son accord avec les toiles hollandaises. -emploi de gammes chromatiques 
froides composées de multiples nuances de vert, gris et bleu, animées par 
quelques touches de blancs, jaunes et rouges, pour figurer un rayon de soleil, 
un animal ou une figure, se retrouve dans Le Torrent. Plusieurs versions de ce 
paysage sont connues, dont une sur toile qui pourrait avoir été destinée au 
marché et l'huile sur papier présentée ici, exécutée vers 1773 et restée auprès 
des héritiers de Fragonard jusqu'en 1876 (cat. 51). Dans ses paysages d'inspiration 
hollandaise, Fragonard apporte toute l'expérience des peintures de paysages 
en Italie couplée à ses recherches sur les effets d’atmosphére qui traversent 
tout son œuvre et doivent beaucoup à son séjour en Flandre et en Hollande en 
177394. De manière générale, Fragonard accorde une prépondérance aux ciels 
remplis d'épais nuages, aux formes irrégulières, qui répondent subtilement aux 
reliefs accidentés des buttes, rochers et autres tertres couverts de verdure. 
Toujours en quête de beauté dans chaque geste, Fragonard relie souvent la 
terre et le ciel à leur point de rencontre le plus bas, pour traduire l'horizon par 
un large coup de brosse assuré, comme sur la gauche du Paysage de rivière 
avec un moulin (cat.52). Ici, des pêcheurs et des lavandiéres sont disposés le 
long des berges d'une rivière qui s'écoule non loin d'un moulin, dont la silhouette 
se détache sur l'horizon. Ce n'est pas la nature en tant que matrice du désir que 
Fragonard souhaite montrer dans ces paysages mais la terre nourricière. Ainsi, 
il situe ses personnages dans des actions reposantes et calmes, telle la bergère 
allongée dans l'herbe ou le pêcheur tendant son filet dans un cours d’eau 
poissonneux, qui contribuent à rendre compte de la permanence des bienfaits 
de la nature. La longue émulation que Fragonard entretient avec les maîtres 
révèle combien l'inspiration de modèles (dessins, peintures et gravures) et le 
travail de mémoire nourrissent l’impérieuse nécessité de reformuler les maîtres 
pour les dépasser, en proposant des versions sur différents supports qui poussent 
l’artiste à de nouvelles expériences. À la fin de sa carrière, cette connaissance 
intime des maîtres trouve un accomplissement lorsque Fragonard rejoint le 
conservatoire du Muséum central des arts, avec notamment ses collègues 
Robert et De Wailly. || devient alors l’un des premiers conservateurs de musées 


en France. 


- cat.52 - 

Paysage de rivière avec un moulin 
Vers 1773 

Huile sur bois 

H. 36 cm; L. 68 cm 
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En réalisant sa carrière en marge de l’Académie royale de peinture et de sculpture, 
Fragonard s’émancipe des traditions de la peinture d'Histoire et développe une production 
féconde de dessins et de peintures dépassant les catégories de genre. Sa clientèle 
nombreuse, composée d'amateurs de l’Académie et de collectionneurs majoritairement 
issus du monde de la finance, montre bien que la réputation d'un artiste peut se bâtir 
lors d'un seul succès au Salon et se poursuivre dans l'atelier pour le restant de la carrière. 
Grâce à ses collectionneurs érudits, Fragonard n’a pas le souci de se rendre intelligible. 
ll ne compose pas pour un vaste public, mais un cercle restreint, rompu au connoisseurship, 
voyageur du Grand Tour et maîtrisant parfaitement la culture du symbole (libertinage, 
franc-maçonnerie, sociétés secrètes, etc.). Cela engendre un décalage entre la critique 
mitigée et le succès commercial de Fragonard. On se souvient que l'accusation formulée 
par le philosophe Diderot envers les amateurs imposant leur goût aux artistes est 
indéniable, pourtant, force est de constater que ces contraintes n'ont pas limité le génie 
des artistes. AU contraire, elles ont permis de renouveler le connoisseurship et d'accroître 
les commandes pour les artistes qui rivalisent avec les maîtres, en flirtant avec les codes 
du pastiche pour faire triompher leur manière. C'est toute la construction de l’histoire 
de l’art, en tant que savoir organisé par les amateurs et en tant que pratique comprise 
par les artistes qui se joue à cette période et que Fragonard incarne à merveille. Ce n'est 
pas un hasard si les champions de la citation d'après les maîtres et donc de la connaissance 
de l’histoire de la peinture, Fragonard et Robert, sont réunis au futur musée du Louvre, 
en tant que premiers conservateurs des collections royales et plus tard, publiques. Leurs 
œuvres inclassables, mêlant les genres et nourries de dialogues avec les arts modernes, 
échappent aux catégories fixées par l’historiographie car ce mouvement aussi disparate 
que fulgurant est brisé par la Révolution qui provoque la disparition brutale de la clientèle 
érudite. Si de nombreux historiens ont brillamment souligné la présence d’Eros dans 
l'œuvre de Fragonard, il reste à approfondir l'existence de son irréductible complémentarité, 
celle de Thanatos. On pense à la coexistence de représentations d'enfants et de vieillards, 
aux thématiques du désir et de l’amitié, ainsi qu'aux événements personnels qui peuvent 
bouleverser un destin. Décrit régulièrement et avec justesse comme le peintre de l'instant, 
Fragonard sait aussi prendre de la hauteur pour être le peintre de l'existence. En témoigne 
un dessin à la sanguine, véritable rareté parmi un corpus pléthorique, qui montre comment 
un exercice académique peut être transformé en Memento Mori (cat.53). Un modèle 
debout, enveloppé dans des vêtements à multiples plis, tourne son visage tendu vers 
le spectateur pour lui montrer un crâne posé sur un socle. Fragonard se plaît à transformer 
une étude sur le beau idéal, qui prend l’homme comme mesure, pour générer une 


réflexion sur la vanité et le triomphe des lois de la nature. 


~ cat.53 - 
Memento Mori 
Vers 1760-1770 


Sanguine sur papier vergé 
H. 43,5; L. 30,5 cm 
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LISTE DES ŒUVRES 


~ cat.1- 

Vue d’un jardin avec de grands cyprès 

Vers 1765 

Pinceau et lavis d’encres brune et grise, pierre noire sur papier vergé 
H. 34,9; L. 46,5 cm 


Hist.: Lyon, Édouard Aynard; acquis vers 1900 par Georges Dormeuil (marque 
L.1146a en bas à gauche); par descendance jusqu’à vente, Londres, Sotheby’s, 
3 juillet 2013, n° 57; Paris, Galerie Eric Coatalem; collection particulière. 

Bibl.: Ricci, 1937, pl. XXIV; Réau, 1956, fig. 115; Vaudoyer, 1957, p.393, repr.; 
Ananoff, 1961-1970, vol. II, n° 858, repr., vol. IV, fig. 723, p.380; Paris, New York, 
1987-1988, sous le n° 34 (œuvres en rapport), p.112. 

Exp.: Paris, 1921, n° 179; Paris, 1937, n° 533, repr. vol.Il, pl. 144; Paris, 2015 b, 
p.80-83. 


~ cat.2 ~ 

Groupe de putti dans des nuées, 
dont un tenant des couronnes 
Vers 1760-1770 

Huile sur toile 

H. 45,5; L. 28 cm 


Hist.: Paris, docteur Pouget, jusqu'en 1894; par descendance à sa fille M”* Adrien 
Bavelier, jusqu'en 1917; par descendance à son fils, Charles Bavelier; par descendance 
à sa famille, à partir de 1964, M™ François Féau née Guy; Paris, Sotheby’s, 23 juin 
2004, lot 31; France; collection particulière. 

Bibl.: Néant. 

Exp.: Tokyo, Kyoto, Osaka, 1990. 


~ cat.3 ~ 

Francois BOUCHER (Paris 1703-1770) 
Etude pour le plafond de la salle du conseil 
de Fontainebleau 

Vers 1753 

Huile sur papier marouflé sur toile 

H. 36; L. 28cm 


Hist.: Paris, galerie Eric Coatalem; collection particuliére. 
Bibl.: néant. 
Exp.: néant. 
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~ cat.4 ~ 

Un homme penché sur un enfant 
Vers 1767-1772 

Huile sur bois 

H. 22; L. 19 cm 


Hist.: Paris, Hippolyte Walferdin (dés 1852 selon la gravure de Bracquemond), 
sa vente, Paris, 12-16 avril 1880 (Lugt 40074), lot 21: « 7085 et Joad. Peinture 
empatée et vigoureuse. 8. — H., Om, 22. L., 1m[sic],17 » (acheté 605 FF); Paris, 
vente Moreau-Chaslon, 8 mai 1886 (Lugt 45734), lot 43: «Joas et Joab[sic]. Peinture 
vigoureuse de la collection Walferden [sic] »; Alphonse Khann; sa vente, Paris, 
6-8 décembre 1920, lot 29 (20,000 fr. selon Figaro, 8 décembre 1920); Winterthur, 
collection Hahnloser; New York, collection particuliére; acquis par la galerie 
Agnew, Londres; acquis par une collection particuliére. 

Bibl.: Portalis, 1880, p.306; Goncourt, 1882, p.323; Portalis, 1889, Nolhac, 1906, 
p.164; Réau, 1956, p. 141; Wilhelm, 1960, Wildenstein, 1960. p.75; n° 220, repr. 
fig. 108; Mandel, Wildenstein, 1972, n° 231, p.281; Cuzin, 1987, cat.216; Rosenberg, 
1989, cat.96. 

Exp.: Lucerne, 1940, Londres, 1978, n° 6. 


~ cat.5 - 
Un lion 

Vers 1769-1771 
Huile sur toile 
H. 83; L. 105 cm 


Hist.: Joseph-François Varanchan de Saint-Geniès, sa vente, Paris, 29-30 décembre 
1777 (Lugt 2761), lot 14: «une étude frappante et fièrement touchée; elle représente 
un lion. Hauteur 44 pouces, largeur 31 pouces. T. [118, 8 x 83,7 cm] » (acheté 
250 livres par Mercier); peut-être collection Pierre-Adolphe Hall, inventaire dressé 
le 10 mai 1778 «Fragonard (...) Un lion dans la niche de la cheminée [estimé] 
48 L.»; peut-être collection baron de Staël; Paris, vente Dominique-Vivant Denon, 
1% mai 1826 (Lugt 11164), lot 154: «une esquisse d'un ton chaud et doré et touchée 
très facilement, représentant un lion en repos. H. 37 pouces et demi - L. 29 pouces 
et demi. T. [101 x 79,5 cm] »; collection particulière transmise par héritage. 
Bibl.: Portalis, 1889, p.277, 282; Nolhac, 1906, p.152; Wildenstein, 1960, n° 116- 
117; Mandel, Wildenstein, 1972, n° 125-126; Paris, New York, 1987-1988, sous 
le n° 78; Cuzin, 1987, cat. D 60; Rosenberg, 1989, p. 125-126; Plinval de Guillebon, 
2000, p. 161; Alasseur, 2012, p.106, n° 13; Karlsruhe, 2013-2014, p. 124, note 2; 
Catala, 2015. 

Bibl.: Paris, 2015 ከ, p. 72-77. 


- cat.6 - 

Portrait présumé de Marie Anne Fragonard 
Vers 1770-1780 

Huile sur panneau 

H. 19; L. 13,5 cm 


Hist.: Collection particuliére, France. 
Bibl.: néant. 
Exp.: néant. 


~ cat.7 ~ 

Portrait d’Elisabeth Fulie Perrette Bergeret, 
dit Betzy, enfant 

Vers 1788 

Pierre noire et sanguine sur papier vergé 


Diam. 12,4 cm. 


Hist.: probablement montage d'Adolphe Stoll (L. 2786c); Georges Haumont; vente, 
Paris, 21 janvier 1970, lot 3 (5000 FF); Paris, collection particuliére; vente, Paris, 
Hôtel Drouot, 27 novembre 1990, lot 175; vente Paris, Christie's, 21 mars 2002, lot 
288; New York, collection particuliére; Londres, Colnaghi, 2013; collection particuliére; 
New York, Brady & co, 2017; collection particuliére. 

Bibl.: Darras, 1933, p.58-92; Ananoff, 1970, IV, n° 2036, fig.553; Paris, 
New York, 1988-1989, p.555; Roland Michel, 1996, p. 439-449. 

Exp.: Londres, 2013, n° 22 (par Eunice Williams); New York, 2017, n° 22 (par 
Eunice Williams). 


~ cat.8 ~ 

Jeune femme assise au sol près d’une cheminée 
dite Cendrillon 

Vers 1770-1774 

Sanguine sur papier vergé 

H. 24,1; L. 20,9 cm 


Hist.: Paris, François-Martial Marcille; sa vente, Paris, 4-7 mars 1857 (Lugt 
23412), lot 67 (acheté par Walferdin pour 16 FF); Hippolyte Walferdin; sa vente, 
Paris, 12-16 avril 1880 (Lugt 40074), lot 193 (acheté par M. de Turenne pour 
465 FF); comte Arthur de Vogüé, 1889; Camille Groult (selon Londres, 1968); 
Londres, Stanley Shaw Bond, 1932; vente, Londres, Christie's, 9 juin 1944, lot 57 
(acheté par Hatvany pour 550 guinées); baron Paul Hatvany, 1950; vente, Londres, 
Christie's, 24 juin 1980, lot 47, repr. (28,000£); collection particulière. 

Bibl.: Portalis, 1889, p.295; Ananoff, 1961-1970, vol. II, n° 748; vol. III, p.327; 
vol.IV, p.376. 

Exp.: Londres, 1932, n° 818; Londres, 1950, n° 27; Londres, 1968, n° 280; Paris, 
New York, 1987-1988, n° 300. 


~ cat.9 - 

Jeune fille debout, vue de trois quarts et levant la tête 
Vers 1775-1785 

Sanguine et pierre noire sur papier vergé 

H.37,5; L. 24,7 cm 


Inscription à la plume et encre brune en bas à gauche: Frago 


Hist.: Paris, Henri Michel-Lévy; sa vente, Paris, galerie George Petit, 12-13 mai 
1919, lot 84: «La tête relevée, les cheveux bouclés sur la nuque, elle est vêtue 
d'une robe décolleté aux manches courtes et à l'ample jupe, qu'elle soulève de ses 
deux mains devant elle. Dessin à la sanguine Haut. 37 cent. ; Larg. 24 cent.» (acheté 
par Ed. Jonas pour 17100 FF); Ed. Jonas; Suzanne de Canson qui en a été spoliée 
en 1985; récupérée en 1988 grâce aux annonces dans La Gazette de Drouot 
(18 novembre 1988, n° 41, p.111 et 16 décembre 1988, n° 45, p.39); New York, 
Sotheby's, 28 janvier 1998, lot 76; Londres, collection particulière. 

Bibl.: Ananoff, 1961-1970, vol. I, n° 169, fig. 692, vol. IV, p.349; Paris, New York, 
1987-1988, sous le n° 203, fig. 4, p.433 (localisation inconnue); Lebrun-Jouve, 
Rosenberg, 2006-2007, sous le n° 91, repr. fig. 91a, p. 167. 

Exp.: Paris, 1907, n° 180. 


~ cat.10 ~ 

Jeune fille debout, les mains sur les hanches 
Vers 1775-1780 

Pierre noire sur papier vergé 

H. 37,6; L. 27,2 cm 


Hist.: Paris, Henri Michel-Lévy; sa vente, Paris, Galerie Georges Petit, 12 mai 
1919, lot 81, repr.; Gabriel Cognacq (selon Paris, 1931); sa vente, Paris, 14 mai 
1952, lot 2, repr. pl. 11; Paris, Galerie Cailleux; Hervé Blanc; sa vente, New York, 
Sotheby’s, 27 janvier 2010, lot 86; Londres, Jean Luc Baroni, 2011; collection 
particuliére; vente, New York, Sotheby’s, 27 janvier 2021, lot 56; collection 
particuliére. 

Bibl.: Réau, 1956, p.215; Ananoff, 1961-1970, vol.I, n° 166, p.93, fig. 68. 
Exp.: Paris, 1931, n° 43; Paris, 1987, n° 65; Londres, 2011, n° 14, repr. 


- cat.11- 

Les Sept ages de la vie 

vers 1770-1773 

Pinceau et lavis d’encre brune, pierre noire sur papier vergé 
H. 33,2; L. 44,9 cm 


Hist.: Paris, Jean Baptiste Lourdet de Santerre; vente conjointe avec Jan Baptiste 
Bernard, dit Louis Bernard Coclers, Paris, 9 février 1789 (Lugt 4391), partie du lot 
689: « Fragonard et Perignon. Sept tétes de différents ages & de différents caractéres, 
lavés & touchés au bistre sur papier blanc. C’est une des belles productions de M. 
Fragonard (...)» (le lot acheté par Constantin pour 80 livres); probablement vente, 
Paris, 13 avril 1875, lot 89: «les ages de la vie. Sépia. »; Paris, Hippolyte Walferdin, 
Paris (selon Henriot, 1928); Paris, M"® Scheurer-Kestner, vers 1879; Paris, M™° 
Charras, vers 1889; Paris, Marcellin Pellet; Paris, David David-Weill (son numéro 
d'inventaire «D.-W. 1253» au dos du cadre); New York, Sidney J. amon; vente, 
Londres, Christie’s, 27 novembre 1973, lot 315; New York, Rosenberg & Stiebel, 
acquis par Estée Lauder; transmis au Estée Lauder fund of the Neue Galerie; vente, 
Christie’s, Londres, 2 juillet 2013, lot 58; Paris, collection particuliére. 

Bibl.: Chennevières, 1879 (4° article), p.206; Goncourt, 1882, p.341; Portalis, 
1889, p.313; Nolhac, 1906, repr. p.77; Martine, 1927, n° 38, repr. 5. p., pl.38; 
Henriot, 1928, vol. III, p. 189, repr. pl. 191; Ananoff, vol.I, n° 142; vol. II, p.299; 
vol. III, p.294, renvoi à la repr. fig. 497; vol. IV, p.348; Herbert, 1975, repr. p. 101. 
Exp.: Paris, 1879, n° 579; Paris, 1883-1884, n° 278; Paris, 1921, n° 146; Washington, 
Cambridge, New York, 1978-1979, n° 41 (par Eunice Williams). 


Le dessin ne provient pas de la collection Coclers comme on 18 toujours cru mais 
bien de la collection de Monsieur D***, identifié par le Getty Provenance Research 
Index à Jean-Baptiste Lourdet de Santerre (1732-1815) qui s’est dessaisi de sa vaste 
collection de dessins lors de la vente de 1789. Ce dernier est documenté comme 
auditeur a la chambre des comptes de Paris en 1759, puis conseiller du roi et maitre 
ordinaire de cette chambre. En 1766, il devient conseiller du roi en l'Hôtel de ville 
de Paris. De plus, il entretient une activité de librettiste et dramaturge et rédige 
avec Justine Favart une comédie intitulée Annette et Lubin en 1762, et en 1800, 
seul, un opéra comique éponyme inspiré de Jean de La Fontaine. Le thème d'Annette 


et Lubin a souvent été associé avec le dessin Le Retour du troupeau (cat.20). 
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- cat.12 - 

La Vielleuse 
Vers 1772-1773 
Huile sur toile 

H. 43.3; L. 30.8 cm 


Hist.: Peut-être vente, Paris, collection M..., 9-10 janvier 1818 (Lugt 9278), lot 
16: «Une jeune Savoyarde jouant de la vielle. Esquisse terminée et fort ragoútante. » 
(acheté 27,1 F par Lafont selon Getty Provenance Research Index); Paris, Gustave 
Rothan (selon Portalis, 1889); sa vente, Paris, Galerie Georges Petit, 30 mai 1890, 
lot 148: «Arrêtée contre une borne, coiffée de sa fanchon, vêtue d'une robe brune 
avec tablier gris de fer, les reins cambrés, la tête jetée en arrière, la jolie fille joue 
de la vielle. Toile. Haut., 43 cent.; larg. 30 cent. » (12,000 FF to Reuter or Rutter); 
Paris, Albert Lehmann, dès 1897; Paris, sa vente, Paris, Galerie Georges Petit, 
8 juin 1925, lot 201: «Fanchon 18 vielleuse. (...) Toile. Haut. 43 cent.; larg. 
30 cent.»; Paris, Madame Edward Esmond, dès 1934; France, collection particulière; 
Paris, Galerie Brame and Lorenceau; achat par Eugène Victor Thaw; sa vente 
New York, Christie's, 30 octobre 2018, lot 234; acquis par Paris, galerie Eric 
Coatalem; acquis par une collection particulière. 

Bibl. : Pour une bibliographie antérieure voir, Paris, 2007-2008, cat. n° 50, p.171. 
Nous ajoutons P. de Nolhac, 1907, p.43; Brion-Guerry, 1956, n° 56, repr.; Wilhelm, 
1960, p.137-138. 

Exp.: Paris, 1883-1884, n° 51; Paris, 1897, n° 61; Paris, 1900, n° 123; Paris, 1907, 
n° 120; Berlin, 1910, n° 52; Paris, 1921, n° 68; Paris, 1934, n° 25, Karlsruhe, 1999, 
n°119; Paris, 2007-2008, n° 50. 


~ cat.13 ~ 

Dieu fleuve assis 

Vers 1773-1774 

Pinceau, encres brune et marron, lavis d’encres brune et marron 
et pierre noire sur papier vergé 

H. 32; L. 22.18 


Inscription à la plume et à l'encre noire en bas à droite: Par H. fragonard 


Hist.: Sir Robert Abdy (au plus tard jusqu'en 1976, à son décès); collection 
particuliére. 

Bibl.: néant. 

Exp.: Paris, New York, 1987-1988, n° 252, p.503, repr. 
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~ cat.14 ~ 

Autoportrait dit aux deux cercles, d'après Rembrandt 
1773 

Pinceau, lavis brun et pierre noire sur papier vergé 

H. 27,2; L. 21,7 cm 


Hist.: Peut-étre Blendworth Lodge, «The collection Knighton » (d’aprés une note 
au dos du dessin, peut-étre Sir W. Knighton); Paris, Kraemer fréres; acheté par 
Monsieur Paul Desmarais pour 3 000 francs le 31 octobre 1903; par descendance 
jusqu'à vente Paris, Artcurial, 21 septembre 2022, lot 10. 

Bibl.: Ananoff, 1957, p. 47, repr.; Ananoff, 1961-1970, vol. II, n° 1092, p. 185-186, 
repr. fig. 315; Wetering, 2005, p.567-568, repr. fig. 4, sous n° 26; Raux, 2007, p.21 
et p. 26, fig.35 (comme «Fragonard? », avec des dimensions erronées); Alzaga 
Ruiz, 2013, n° 6, rep. p. 29. 

Exp.: néant. 


La provenance de la collection Knighton, indiquée par une note manuscrite au dos 
du dessin, ne peut être confirmée. En effet, dans les ventes du XIX? siècle listant 
Knighton comme vendeur, il n'est pas fait mention de dessin de Fragonard. Cependant, 
Sir W. W. Knighton (1776-1836, 1° baronnet) était amateur d'œuvres de Rembrandt 
et de son cercle, et l'on sait grâce aux travaux de Jan Blanc que Knighton avait vendu 
de gré à gré à la collection Heseltine au moins deux dessins de Rembrandt (Peindre 
et penser la peinture au XVII siècle, 2008, p.345 et p.349). Il aurait pu procéder de 
même pour ce dessin de Fragonard. La collection fut transmise partiellement ou au 
complet à son fils Sir W. W. Knighton (1811-1885, 2° baronnet). 


- cat.15 - 

François André VINCENT (1746-1816) 

Portrait de Catherine Suzanne Griois, sœur de l'artiste 
Vers 1768-1770 

Huile sur toile ovale 

H. 55,5; L. 47 cm 


Hist.: probablement resté dans la famille du modèle jusqu'en 1921 ; collection Albert 
Lehmann, Paris; sa vente, Paris, galerie Georges Petit, 8 juin 1925, lot 202 décrit 
comme «Fragonard (Jean-Honoré) Portrait de Suzanne Griois (...)» (acheté par 
Arnold Seligmann pour 326 000 FF), repr. p. 38; Paris, collection Monsieur et Madame 
Jules Fribourg; spolié pendant la Seconde Guerre mondiale et restitué aprés la 
guerre; collection madame Jules Fribourg, New York; sa vente, Londres, Sotheby’s, 
26 mars 1969, lot 12 (acheté comme «Fragonard » par Franck pour 52800$); vente, 
Paris, 7 décembre 1973, lot 27 (comme Fragonard); acheté par le commandant Paul- 
Louis Weiller; collection Paul-Louis Weiller; sa vente, Paris, Sotheby’s, 16 septembre 
2020, lot 203 (comme Vincent); Paris, galerie Eric Coatalem; collection particuliére. 
Bibl.: Mauclair, 1906, repr. p.191; Paris, 1907, pl.86 et p. XII (« Portrait de 
femme»); Réau, 1956, p.91 et p.178; Wildenstein, 1960, p.24, n° 373, p.281, 
fig. 159 (Fragonard); Mandel, Wildenstein, 1972, n° 397, p. 102, repr.; Passez, 
1973, p.9 (comme «Fragonard (ou par Vincent) »); Cuzin, 1981, p. 106, repr. fig. 4, 
p.121, note 6 (comme «Vincent», vers 1768-1770); Cuzin, 1987, p. 11; Cuzin, 2013, 
n°16 P, p.344, repr. pl. 18. 

Exp.: Paris, 1907, n° 121; Berlin, 1910, n° 45; Turin, 1911, n° 76; Paris, 1921, 
n°48 (comme «Fragonard» entre 1772 et 1776); Paris, 1934 a, n°149, reproduit 
(comme «Fragonard» entre 1773-1775); Paris, 1936, n° 60; Tokyo,Kyoto, 1980, 


n°57, repr. pl.57, (comme «Fragonard »). 


- cat.16 - 

François André VINCENT (1746-1816) 
Portrait de jeune bomme au chapeau 
Vers 1770-1771 

Huile sur toile ovale 

H. 50; L. 42,5 cm 


Hist.: Paris, collection particulière, 1988; Paris, galerie Éric Coatalem, 1994; 
collection particulière. 

Bibl.: Cuzin, 2013, n° 33 P, p.347. 

Exp.: néant. 


- cat.17 - 

Marguerite GÉRARD (1761-1837) 
Le Petit messager 

1810 

Huile sur toile 

H. 60; L. 50 cm 

signé en bas à gauche: Mte gerard 


Hist.: Paris puis Rome, à partir de 1816, collection du cardinal Joseph Fesch; sa 
vente, Rome, palazzo Ricci, 26 mars 1844, lot 786; acquis par Simon Horsin-Déon; 
Paris, collection particulière; galerie Cailleux; vente, Lille, 11 décembre 2005, 
lot 43; Londres et Munich, galerie Colnaghi; collection particulière; Paris, galerie 
Éric Coatalem; collection particulière. 

Bibl.: Wells-Robertson, 1978, p.858, n° 77; Blumenfeld, 2006, p. 15; Blumenfeld, 
2019, p.151, repr. p.153, cat.n° 204 P, p.238. 

Exp.: Salon de 1810, n° 365; Ajaccio, 2007, n° 35 (par Carole Blumenfeld). 


- cat.18 - 

Le Songe du mendiant 

Vers 1770-1773 

Pinceau et lavis d'encre brune, pierre noire sur papier vergé 
H. 33,6; L. 50,6 cm 


Signé à gauche au pinceau et à l'encre: Frago 


Hist.: Vassal de Saint-Hubert; sa vente, Paris, 29 mars 1779 (Lugt 2982), lot 178: 
«L'intérieur d'une cuisine où plusieurs femmes s’y occupent du ménage pendant qu'un 
vieillard dort: son chien est près de lui, ce dessin admirable de touche & d'effet est au 
bistre sur papier blanc, hauteur 11 pouces 6 lignes, largeur 19 pouces [= 45,6 x 51,3 cm]»: 
le dessin a vraisemblablement été coupé (acheté pour 421 livres, 1 sol); vente, Paris, 8 
juillet 1793 (Lugt 5097), lot 67: «Un beau Dessin lavé au bistre, représentant un intérieur 
de cusuine, dans lequel des femmes & des enfans sont autour du feu; aussi un vieillard 
endormi.»; probablement Hippolyte Walferdin; sa vente, Paris, 12-16 avril 1880 (Lugt 
40074), lot 202: «Le Songe» (acheté par Fournier pour 1,025 FF); Ernesta Stern, vendu 
par elle à Jacques Doucet (17,000 FF); sa vente, Paris, Galerie Georges Petit, 5 juin 1912, 
lot 20, repr. (acheté par Isaac Founès pour 71,100 FF); Paris, baron Maurice de Rothschild; 
Paris, Sigismond Bardac; Adrien Fauchier-Magnan; sa vente, Londres, Sotheby’s, 
4 décembre 1935, lot 11 (acheté par S. Rosenberg pour 450£); New York, Wildenstein; 
vente, Paris, Laurin, 30 mars 1981, lot 6; vente, Monte Carlo, 11 novembre 1984, lot 3; 
vente, Paris, Artcurial, 13 décembre 2005, lot 24; Paris, collection particuliére. 
Bibl.: Goncourt, 1882, p.242; Portalis, 1889, p.313; Nolhac, 1906, p.49 repr.; 
Société, 1905-1913, I'* année, 5. p., repr.; Tourneux, 1912, lot 20; Foerster, 1925, 
p.23, repr.; Réau, 1956, p.195; Ananoff, vol.I, n° 75; Chapon, 2006, p.218; 
Prat, 2017, p.674-675, fig. 1437, p.728. 

Exp.: Paris, 1860, n° 11; Paris, New York, 1987-1988, n° 123. 


= Gat. 19'= 

L’Occasion dit aussi Le Baiser à la fumée 
Vers 1770-1780 

Pinceau et lavis brun, pierre noire sur papier vergé 
H. 25,7; L. 36,4 cm 


Hist.: Paris, Alexandre Du Sommerard; sa vente, Paris, 3-4 avril 1826 (Lugt 
11124), lot 34: «Fragonard (Honoré). Le Baiser á la fumée; sépia.»; Madame Du 
Sommerard, vers 1889; marque d'un monteur anonyme, actif entre 1888 et 1931 
(L. 3536); Georges Dormeuil (marque L.1146a en bas á gauche); Paul Dormeuil, 
probablement depuis 1939 á la mort du précédent propriétaire et au moins jusqu'en 
1951; Paris, vente, Palais d'Orsay, 13 juin 1978, lot 7; Paris, Galerie Cailleux; 
Laporte, janvier 1979 (selon documentation Roland-Michel, musée du Petit Palais 
à Paris); Paris, vente, Christie's, 22 mars 2017, lot 120; collection particulière. 
Bibl.: Chennevières, 1879, 4° article, p. 204; Paris, 1880, p. 110; Goncourt, 1881, 
p.91, note 1; Goncourt, 1882, p. 328; Portalis, 1889, p. 196 et 308; Société, 1905- 
1913, Ille année, 5. p.repr.; Villain, 1953, fig. 55; Réau, 1956, p. 197-198; Ananoff, 
1960-1971, vol. IV, n° 1984, p.33, fig. 539; Launay, 1991, p.332, sous n° 141; Cuzin, 
Salmon, 2007, p.229 note 101 (mentionné erronément note 201 à l'index). 

Exp.: Paris, 1879, n° 578; Paris, 1921, n° 154; Londres, 1932, n° 799; Paris, 1951, 
n° 40; Paris, 1987, n° 61. 


- cat.20 - 

Le Retour du troupeau 

Vers 1773-1775 

Pinceau et encre brune, lavis brun et pierre noire sur papier vergé 
H. 26,5; L. 36,5 cm 


Hist.: Paris, vente anonyme, 8 avril 1925, lot 85 décrit «Le Galant berger. Sépia. 
— (L. 373; 8. 267 mill.)», repr. face p. 12; New York, Mrs R... (selon documentation 
Roland-Michel, musée du Petit Palais á Paris); sa vente, New York, 6 décembre 
1957, lot 139; acheté par Paris, galerie Cailleux (marque L.4461, en bas á gauche); 
collection particuliére. 

Bibl.: Ananoff, 1961-1970, vol.I, n° 310, fig. 117; Tokyo, Kyoto, 1980, sous le 
n°35 (par Denys Sutton); Paris, New York, 1988-1989, sous le n° 90, fig.3, p. 192; 
New York, 2016-2017, sous n° 44, repr. fig. 94 (par Marie-Anne Dupuy-Vachey). 
Exp.: Paris, 1987, n° 62. 


~ cat. 21 - 

La Visite à la nourrice 

Vers 1775-1780 

Plume et lavis d'encre noire, pierre noire sur papier vergé 
H. 25,8; L. 28,8 cm 


Inscription à l'encre noire sur le montage: frago 1779 


Hist.: Paris, collection particulière, vers 1963; vente, New York, Sotheby's, 
25 janvier 2006, lot 116; collection particulière. 

Bibl.: Ananoff, 1961-1970, vol.Il, n° 634, repr. fig. 185; Eisler, 1977, p.333, 335, 
note 26; Cuzin, 1987, p. 91, fig. 119; Paris, 2007-2008, p.97, note 9 (par Marie-Anne 
Dupuy-Vachey). 

Exp.: Grasse, 1962, n° 20, fig. 6. 
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- cat.22 - 

Le Retour du laboureur 

Vers 1770-1780 

Plume et encre noire, lavis d’encres grise et marron sur papier vergé 
H.31; L. 40 cm 

Inscription à la plume et à l'encre noire, 

sur le montage en bas à gauche: Fragonard F. 


Hist.: Marie Joseph Francois Mahérault; sa vente, Paris, 27-29 mai 1880 (Lugt 
40241), lot 48 (acheté par Danlos, repr. face p. 19); baron Édouard de Rothschild, 
vers 1889; Londres, Agnews; collection particulière. 

Bibl.: Portalis, 1889, p.311 (Le Retour du jeune mari); Ananoff, 1961-1970, vol.I, 
p.47, n° 43, repr. fig. 21. 

Exp.: Paris, 1907, n° 199. 


~ cat. 23 - 

L’Education du chien 

Vers 1775 

Pinceau et lavis d’encre brune, pierre noire sur papier vergé 
H. 24; L. 36 cm 


Hist.: Paris, vente Mesnard de Clesle, 4 décembre 1786, lot 116: « Deux jeunes 
femmes et plusieurs enfants s‘amusant a faire danser un chien. Cette scéne agréable 
est représentée sur la terrasse d’un jardin. Ce Dessin, vigoureux de touche, est 
lavé au bistre sur papier blanc, Hauteur 9 pouces, largeur 13 pouces & demi 
[24,3 x 36,5 cm] » (acheté par Alexandre Paillet); peut-être vente, Paris, Nicolas 
Delaunay, 7 mai 1792, partie du lot 22: «Deux Dessins, par M. Fragonard; un 
Intérieur de Jardin où l’on voit deux Femmes faisant jouer des Enfans avec un 
chien; l’autre, des jeunes Filles, cachées derrière un rideau & jouant avec des 
Fleurs»; collection du vicomte de Grouchy, entre 1921 et 1931; M”* X..., 1931; 
collection Henri Feline; acheté par colelction particulière en 1979; Paris, Artcurial, 
13 novembre 2019, lot 19; collection particulière. 

Bibl.: Portalis, 1889, p.301; Algoud, 1940, pl.85; Ananoff, 1961-1970, vol. II, 
n° 591, p.26, non repr. 

Exp.: Paris, 1921, n° 137; Paris, 1931, n° 34. 


Ce dessin est répertorié en quatre versions dans le catalogue raisonné d'Alexandre 
Ananoff (vol. I, nos 589-592). Les feuilles du Metropolitan Museum (n° 589) et 
des Harvard Art Museums (n° 592) sont des faux. La provenance jusqu'ici indiquée 


pour notre dessin (n° 591) correspond en fait à celle du n° 589. 


~ cat.24 ~ 

La Leçon de dessin 

Vers 1782-1788 

Pierre noire et estompe sur papier vergé 
H. 21: 1.. 17 cm 


Hist.: collection particuliére. 

Bibl.: Paris, 2007-2008, repr. fig.3, p. 107 (par Marie-Anne Dupuy-Vachey) 
et p. 108, note 13. 

Exp.: néant. 
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~ cat.25 - 

Deux jeunes femmes venant à la rencontre de Roger, 
d’après Roland Furieux 

1778-1785 

Pinceau et lavis d'encre grise et brune, pierre noire et encadrement à la 
pierre noire sur papier vergé 

H. 41,1; L.25,5 cm 


Hist.: Paris, Hippolyte Walferdin (avec un ensemble de 137 dessins du Roland 
furieux sur les 179 connus aujourd'hui); sa vente, Paris, 12-16 avril 1880 (Lugt 
40074), partie du lot 228 (acheté par Roederer); Rheims, Louis Roederer, par 
descendance à son neveu Léon Olry-Roederer, confié à Londres, Agnew and Sons 
Ltd, en 1922; Philadelphie, Dr. A. S. Rosenbach qui dispersa l’ensemble Walferdin; 
acheté à la mort du Dr. Rosenbach par John Fleming, New York and Larchmont; 
acheté en 1955 par États-Unis, collection particulière; Londres, Thos. Agnew and 
Sons; acheté aux alentours de 2005-2006 par Nina R. and Arthur A. Houghton, 
Jr.; en ligne, Christie's, 14-18 janvier 2021, lot 45; Londres, Stephen Ongpin 
Fine Art, en 2022. 

Bibl.: Londres, 1945, n° 134, p.79, repr. pl. 134; Dupuy-Vachey, 2003, n° 40, 
p.381, repr., p.111. 

Exp.: néant. 


Les différents catalogues conservés et annotés de la vente de la collection Walferdin 
mentionnent plusieurs prix, et 4000 FF est le plus récurrent. Un des catalogues 
du Rijksbureau voor Kunsthistorische Documentatie mentionne également que 
l'ensemble aurait été vendu en deux lots, un premier à 4000 FF et un second 2840 
FF. Un autre exemplaire mentionne un achat par «Morgan», au prix de 4000 FF. 


- cat.26 - 

Roger conduit à sa chambre, d’après Roland furieux 
Vers 1778-1785 

Pinceau, lavis d'encre grise et marron, pierre noire et trait d'encadrement 
à la pierre noire sur papier vergé 

H. 39,9; 24,7 cm 


Hist.: Paris, Hippolyte Walferdin (avec un ensemble de 137 dessins du Roland 
furieux sur les 179 connus aujourd’hui); sa vente, Paris, 12-16 avril 1880 (Lugt 
40074), partie du lot 228 (acheté par Roederer); Rheims, Louis Roederer, par 
descendance à son neveu Léon Olry-Roederer, confié à Londres, Agnew and Sons 
Ltd, en 1922; Philadelphie, Dr. A. 5. Rosenbach qui dispersa l’ensemble Walferdin; 
Londres, Thomas Agnew & Co. ; acheté en 2006 par Howard et Saretta Barnet; 
leur vente New York, Sotheby's, 31 janvier 2018, lot 17; collection particulière. 
Bibl.: Portalis, 1889, p.311; Londres, 1945, n°.33, p.65, repr. pl.33; Dupuy- 
Vachey, 2003, p.120, n°.45, repr. p. 121. 

Exp.: néant. 


~ 81.27 - 

Angélique entraînée sur le rivage de l'ermite magicien, 
d'après Roland furieux 

Vers 1778-1785 

Pinceau et lavis d'encre grise et brune, pierre noire et encadrement 

à la pierre noire sur papier vergé 

Environ H. 40; L. 26 cm 


Hist.: Paris, Hippolyte Walferdin (avec un ensemble de 137 dessins du Roland 
furieux sur les 179 connus aujourd’hui); sa vente, Paris, 12-16 avril 1880 (Lugt 
40074), partie du lot 228 (acheté par Roederer); Rheims, Louis Roederer, par 
descendance à son neveu Léon Olry-Roederer, confié à Londres, Agnew and Sons 
Ltd, en 1922; Philadelphie, Dr. A. S. Rosenbach qui dispersa l’ensemble Walferdin; 
États-Unis d'Amérique, collection particulière; jusqu’à vente New York, Sotheby’s, 
30 janvier 2013, lot 263; collection particulière. 

Bibl. : Londres, 1945, n° 43, p.67, repr. pl. 43; Dupuy-Vachey, 2003, p. 162, n° 66, 
repr., p.163. 

Exp.: Portalis, 1889, p.311; Londres, 1978, n° 10. 


- cat.28 - 

Mélisse adressant sa supplique à Logistille, 

d'après Roland furieux 

Vers 1778-1785 

Pinceau et lavis d'encre grise et brune, pierre noire et encadrement 
à la pierre noire sur papier vergé 

Environ H. 40; L. 26 cm 


Hist.: Paris, Hippolyte Walferdin (avec un ensemble de 137 dessins du Roland 
furieux sur les 179 connus aujourd’hui); sa vente, Paris, 12-16 avril 1880 (Lugt 
40074), partie du lot 228 (acheté par Roederer); Rheims, Louis Roederer, par 
descendance à son neveu Léon Olry-Roederer, confié à Londres, Agnew and Sons 
Ltd, en 1922; Philadelphie, Dr. A. S. Rosenbach qui dispersa l’ensemble Walferdin; 
Londres, Galerie Thomas Williams, 2010; Londres, collection particulière. 
Bibl.: Londres, 1945, n° 62, p.69, repr. pl.62; Dupuy-Vachey, 2003, p.384, n° 89, 
repr., p.209. 

Exp.: néant. 


~ cat.29 - 

Roger libérant Angélique, 

d’après Roland furieux 

Vers 1778-1785 

Pinceau, encres marron et grise et pierre noire sur papier vergé 
H. 38; L. 25,4 cm 

Trace de filigrane 


Hist.: Paris, Hippolyte Walferdin (avec un ensemble de 137 dessins du Roland 
furieux sur les 179 connus aujourd'hui); sa vente, Paris, 12-16 avril 1880 (Lugt 
40074), partie du lot 228 (acheté par Roederer); Rheims, Louis Roederer, par 
descendance à son neveu Léon Olry-Roederer, confié à Londres, Agnew and 
Sons Ltd, en 1922; Philadelphie, Dr. A. S. Rosenbach qui dispersa l’ensemble 
Walferdin; Philadelphie, Dr. Rosenbach; achat de neuf des dessins de l’ensemble 
Walferdin par John Nicholas Brown, en janvier 1928; par descendance jusqu'aux 
anciens propriétaires; jusqu'à vente New York, Christie's, 26 janvier 2011, 
lot 288; collection particulière. 

Bibl.: Portalis, 1889, p.311; Londres, 1945, pl.69, Dupuy-Vachey, 2003, p.218, 
385, n° 94. 

Exp.: Paris, 2015 a, n° 87 (par Marie-Anne Dupuy-Vachey). 


- cat.30 - 

Roland et Angélique descendant de Vhippogriffe, 
d’après Roland furieux 

Vers 1778-1785 

Pinceau, lavis d’encres brune et grise, pierre noire sur papier vergé 
H. 40; L. 26 cm 


Hist.: collection particulière. 
Bibl.: néant. 
Exp.: Paris, 2007-2008, n° 70, p.136 (par Marie-Anne Dupuy-Vachey). 


~ cat.31 - 

Obert donnant des vêtements à Olympe, 

d'après Roland furieux 

Vers 1778-1785 

Pinceau et lavis d’encres grise et brune, pierre noire et encadrement 
à la pierre noire sur papier vergé 

H. 39,5; L. 26 cm 


Hist.: Paris, Hippolyte Walferdin (avec un ensemble de 137 dessins du Roland 
furieux sur les 179 connus aujourd’hui); sa vente, Paris, 12-16 avril 1880 (Lugt 
40074), partie du lot 228 (acheté par Roederer); Rheims, Louis Roederer, par 
descendance à son neveu Léon Olry-Roederer, confié à Londres, Agnew and Sons 
Ltd, en 1922; Philadelphie, Dr. A. S. Rosenbach qui dispersa l'ensemble Walferdin; 
Paris, Otto Wertheimer; Bâle, collection particulière; collection particulière; vente, 
Bâle, 25 mars 2020, reportée au 24 juin 2020, lot 57; Londres, collection particulière. 
Bibl.: Portalis, 1889, p.311; Fosca, 1954, p. XXV, repr. pl. 21; Ananoff, 1961-1970, 
vol.I, n° 484, p.194, repr. fig. 167; Dupuy-Vachey, 2003, p.386, n° 107, repr., p.243. 
Exp.: Berne, 1954, n° 143. 


129 


- cat.32 ~ 

L’Aubergiste fait boire Don Quichotte, 

d’après Don Quichotte 

Vers 1790-1792 

Pinceau et lavis d'encre noire et pierre noire sur papier vergé 
Environ H. 40; L. 27,8 cm 


Hist.: Paris, Dominique Vivant Denon; sa vente, Paris, 1826, partie du lot 728: 
«Une suite de dix neuf sujets tirés du roman de Don Quichote ils sont tracés 
légèrement au crayon et massés au lavis au bistre. On voit dans ces dessins combien 
l’auteur a été inspiré par le génie de Michel Cervantes» (un exemplaire du Rijksbureau 
voor Kunsthistorische Documentatie mentionne en marge à gauche «prix douteux» 
et un second, en marge en droite, «8 de ces dessins ont été gravés à l'eau forte par 
Denon (...) son œuvre. Pl. n° 25 à 32») (acheté 305 FF); «un riche amateur anglais» 
(selon Théophile Fragonard in Valogne, 1955); Hippolyte Walferdin; sa vente, 
Paris, 12-16 avril 1880 (Lugt 40074), lot 229: «Sept dessins. Compositions pour 
Don Quichotte. Pierre noire.» (acheté par le marquis Lau d'Allemans pour 1025 FF, 
l’un des exemplaires du catalogue de la vente conservé au RKD indique que les 
sept dessins proviennent de la collection Vivant Denon); Paris, Henri Lacroix 
(selon Paris, 1921); sa vente anonyme, Paris, 19 mars 1890 (Lugt 48907) lot 37: 
«Compositions pour Don Quichotte. Sept dessins au lavis de bistre. Collection 
Walferdin. Haut. 41 cent.; Larg. 29 cm»; Paris, Camille Groult; sa vente, Paris, 
galerie George Charpentier, 21 mars 1852, partie du lot 38; acquis par collection 
particulière; vente, Paris, Delorme et Fraysse, 15 décembre 1997, partie du 
lot 155; collection particulière. 

Bibl.: Blanc, 1865, p. 14; Fizelière, 1873, tome 1, p. 10-11; Ananoff, 1984, détail 
repr. p.73 (comme Alexandre-Evariste Fragonard); Whiteley, 2000, p.226-227. 
Exp.: Paris, 1921, n° 213 (comprenant les sept dessins); Paris, 2007-2008, sous 
n° 73a, ከ፪. 738 (par Marie-Anne Dupuy-Vachey). 


~ cat.33 ~ 

Scéne avec Don Quichotte et Sancho Panza, 
d'après Don Quichotte 

Vers 1790-1792 

Pinceau et lavis d'encre noire et pierre noire sur papier vergé 
Environ H. 42,5; L. 28,3 cm 


Hist.: voir le cat. 32. 

Bibl.: Blanc, 1865, p. 14; Fizelière, 1873, tome 1, p. 10-11; Whiteley, 2000, p.226-227. 
Exp.: Paris, 1921, n° 213 (comprenant les sept dessins); Paris 2007-2008, p. 150 
(par Marie-Anne Dupuy-Vachey). 


~ cat.34 ~ 

Scéne de rue avec un porte-étendard 

Vers 1790 

Plume, encre noire, pierre noire et aquarelle sur papier vergé 
H. 18,2; L. 23 cm 


Hist.: collection particuliére. 
Bibl.: néant. 
Exp.: néant. 
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~ cat. 35 - 

Scène de rue avec une chaise à porteur 

Vers 1790 

Plume, encre noire, pierre noire et aquarelle sur papier vergé 
H. 18; L. 23 cm 


Hist.: collection particulière. 
Bibl.: néant. 
Exp.: néant. 


- cat.36 - 

Homme assis en robe de chambre devant une nuée dit 
Le Songe de Plutarque 

1778-1780 

Plume et encre brune, lavis brun et pierre noire sur papier vergé 

H. 35,3; L. 48,6 cm 

Inscriptions á la pierre noire: VIE DES HOMMES ILLUSTRES (au centre), 
MEDIOCRITE (8 droite, sur un orbe) et GRANDEUR (á droite, sur un autre 


obre); les deux dernières reprises au lavis d'encre noire 


Hist.: Peut-être Paris, Jacques Onésyme Bergeret de Grancourt ou son fils Pierre 
Jacques Bergeret, selon l'inscription du marchand Guillaume Jean Constantin; 
Paris, vente Chabot et duc de la Mure ou Desmarets, 17-22 décembre 1787 (Lugt 
4235), lot 168: «Une Figure de vieillard entouré de tous les accessoires d'un savant 
& dont le sujet ingenieux, paroit indiquer une vision allégorique, dont nous ne 
pouvons rendre plus de compte» (acheté par Paillet pour 74 livres); Paris, Simon 
Charles Boutin, selon l'inscription de Constantin; Paris, Guillaume Jean Constantin, 
son inscription au dos du montage «h fragonard n° 298 Cabinet Bergeret, et 
Boutin»; probablement Paris, vente, collection Dr. G***, 15-17 mai 1883, lot 76: 
«Un historien de l'Antiquité» (acheté par M. André pour 25 FF); vente, Paris, 
Charles André, 18-19 mai 1914, lot 51: «Le Philosophe. Un homme âgé, tête nue, 
les cheveux en désordre, une longue barbe tombant sur la poitrine, enveloppé 
d'une ample robe aux larges manches, est assis dans un fauteuil. (...) les mots de 
grandeur et médiocrité se lisent sur les poids d'une balance (...)» mentionnant une 
provenance Walferdin, repr., (acheté par Léo Dalligny pour 5,000 FF); Paris, 
collection de M. et M™ Fernand Halphen (par inscription au revers du cadre); 
puis par descendance; Paris, collection Jacques et Henriette Schumann; leur vente 
Christie's, Paris, 30 septembre 2003, lot 19, collection particulière. 

Bibl.: Réau, 1956, p. 195 (avec erreur de provenance); Ananoff, 1961-1970, vol. I, 
n° 453, p. 182, repr. fig. 154, p.453; Roland Michel, 1961, p. iii, fig. 4. 

Exp.: Paris, 1931, n° 9; Paris, 1951, n° 36; Paris, New York, 1987-1988, n° 253; 
Lebrun-Jouve et Rosenberg, 2006, sous le n° 93, p. 169, fig. 93a; Paris, 2007-2008, 
sous le n° 86 et p. 173, note 1. 


Dans la vente aprés décés des biens de Jacques Onésyme Bergeret de Grancourt 
(Lugt 4027), le dessin n’est pas mentionné, mais le lot 192 est décrit comme 
«Plusieurs desseins de différens Maîtres qui seront divisés». Il semble peu probable 
que ce dessin fasse partie de ce lot, dans la mesure où les autres dessins de Fragonard 
passés dans cette vente sont décrits avec précision. 


~ cat.37 - 

La Maisonnette 

1759 

Sanguine sur papier vergé 

H. 40; L. 55 cm 

Inscription à la plume et encre brune, en bas à gauche: fragonard Roma 1759 


Hist.: Louviers, Ernest Poussin (selon Ananoff); vente, Paris, anonyme, 24 juin 
1922, lot 139 bis: «La Maisonnette. Dessin ፳ la sanguine. Signé: fragonard Rome 
1759. Encadré. L 555, H. 398. », repr. dernière page (acheté par Seymour de Ricci 
pour 3600 FF, selon Ananoff); Seymour de Ricci en 1931 (selon Paris, 1931); Paris, 
collection particulière (selon Charleroi, 1957); vente, Paris, Beaussant-Lefèvre, 
10 juin 2009, lot 57; Paris, Galerie Éric Coatalem, Paris; Grasse, Hélène et 
Jean-François Costa. 

Bibl.: Lang, 1922, p.65, repr.; Ananoff, 1961 vol. I, n° 377, fig. 131; Zanella, 2010, 
p. 52-53, repr. ; Paris, 2015 b, p. 78-79; Paris, 2021, n° 47 (par Sarah Catala). 
Exp.: Paris, 1931, n° 102; Grasse, 1957, n° 31; Charleroi, 1957, n° 28; New York 
2016-2017, p.277, n° 4, note 4 (par Eunice Williams). 


~ cat. 38 - 
Vue du palais Farnèse à Caprarola 
1760 


Pierre noire et trait d'encadrement à la plume sur papier vergé 
H. 20; L. 29 cm 


Inscription à la pierre noire en bas à gauche : Capraroles 


Hist. : Paris, Maurice Delestre; sa vente (première partie), Paris, Ader et Boisgirard, 
14 mai 1936, lot 30 (3.300 FF); Gaston Delestre; par descendance; vente, Paris, 
Artcurial, 22 mars 2017, lot 105; Londres, collection particulière. 

Bibl.: Portalis, 1889, p.295; Ananoff, 1961-1970, vol. 11, n° 926, p. 133, 
repr. fig. 246, 5. p.; Rosenberg, Brejon de Lavergnée, 1986, n° 121, p.364, repr.; 
Paris, New York, 1987-1988, p.68, fig. 2. 

Exp.: Rome; 1990-1991, sous n° 94, p. 146. 


~ cat.39 - 

Assemblée dans un jardin avec une statue 
Vers 1760 

Pierre noire, pinceau et lavis d’encres brune et grise, 
aquarelle sur papier vergé 

H. 17,3; L. 23,3 cm 


Inscription à la plume et encre brune, en bas à gauche: frago 


Hist.: Paris, Galerie Cailleux, dès 1981; Paris puis Montfort-l'Amaury, Juan de 
Beistegui, dès 1983; sa vente, Montfort-l‘Amaury, Poulain, Le Fur et Sotheby’s, 
2 juin 1999, lot 64; vente, Paris, Tajan, 6 novembre 2003, lot 63; New York Pandora 
Old Masters, 2004; collection particulière; Londres, Stephen Ongpin Fine Art. 
Bibl.: Richmond, 1981, n° 10, p.23, repr.; Paris, 1983, n° 22; New York, 2004, 
p.24-25; Paris, Genève, 2006-2007, sous le n° 47 (par Diederik Bakhuÿs). 
Exp.: Richmond, 1981, n° 10; Paris, 1983, n° 22; Paris, 1987, n° 44; Londres, 
2018, n° 16. 


~ cat. 40 - 

Perspective d’un parc animé 
Vers 1760-1765 

Sanguine sur papier vergé 

H. 23,5; L. 33,5 cm 


Hist.: vente, Paris, Ader, 23 février 1978, lot 15; Paris, collection particulière. 
Bibl.: néant. 
Exp.: néant. 


Un dessin très similaire, autrefois conservé à Zurich, est collection particulière 
(selon Fosca, 1954, n° 25, 35 x 45 cm, repr. pl. 25). 


- cat.41- 

Caprice inspiré par le jardin de la villa Negroni à Rome 
Vers 1761-1763 

Sanguine sur papier vergé 

H.35; L. 48,5 cm 


Hist.: probablement Jean Denis Lempereur; sa vente, Paris, 24 mai 1773 (Lugt 
2171), lot 731: «Un, idem. [superbe dessein à la sanguine], au milieu duquel est 
une statue sur le bord d'un bassin entourré de cyprès» [sic] (acheté par François 
pour 55 livres); Paris, M. G. Deligand de 1907 à 1934; vente, Paris, Ferri, 18 décembre 
2019, lot 6; Paris, galerie Eric Coatalem; collection particulière. 

Bibl.: Société, 1905-1913, V* année, n° 28 repr.; Ananoff, 1961-1970, vol. II, 
n° 941, p.137 et vol. IV, n° 941, p.385. 

Exp.: Paris, 1907, n° 170 ; Paris, 1921, n° 184; Paris, 1934, n° 451, Paris, 2021, 
n°51. 
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~ cat.42 ~ 

Vue inspirée par la fontaine de POvato dans les jardins 
de la villa d’Este, à Tivoli 

Vers 1760 

Huile sur toile 

H. 57; L: 72cm 


Hist.: Paris, vente anonyme (duc de Rohan Chabot, Claude-Henri Watelet, le 
baron de Breteuil, de Billy, d’Angervilliers, [Hubert ?] Robert), 23 mai 1780, lot 
41: «Par le même [Fragonard]. 41 Un paysage & Ruines de monuments, faits en 
Italie d'après nature. Ce morceau Esquisse porte 22 pouces de haut, sur 27 de large. 
T. [59 cm x 73,4 cm] »; probablement acquis par Vincent Donjeux pour 120 livres; 
Paris, vente, comte d’E..., 26 mars 1870 (Lugt 31879), lot 27 : «Intérieur de parc. 
A droite, une fontaine monumentale dominée par la statue de Minerve, à gauche, 
de grands arbres aux rameaux touffus, sur le bord du bassin, des jeunes femmes 
lavent du linge, d'autres en étendent sous les arbres. Charmante œuvre incontestable 
du maître.»; Paris, collection Camille Groult; sa vente, Paris, 5 décembre 1947, 
lot 14 (repr.): «Dans un parc aux frondaisons déjà légèrement dorées par l'automne, 
une fontaine décorée d'une statue de divinité antique mêle ses eaux à celles d'un 
bassin qu'irisent les jeux de la lumière du matin. Deux jeunes lavandières se 
penchent sur sa margelle humide. Un enfant joue auprès d’elles. 
À gauche, dans la pénombre du sous-bois, où coule un ruisselet, deux autres 
lavandières.»; Galerie Silberman, New York; acquis par un particulier, puis par 
héritage, collection particulière. 

Bibl.: Portalis, 1889, p.279; Wildenstein, 1960, n° 107, p.220, repr. fig. 71, p.221; 
Connaissance des Arts, février 1968; Mandel, Wildenstein, 1972, cat. 115; Ananoff, 
1961-1970, vol. III, sous le cat. 1577a; Washington, Cambridge, New York, 1978- 
1979, sous le n° 6 (par Victor Carlson); Cuzin, 1986, p.62; Cuzin, 1987, cat.89; 
Rosenberg, 1989, cat.81; Rosenberg, 2006, sous le n° 120, repr. fig. 120a; Washington, 
2016, p.287, sous le n° 84, note 4 (par Margaret Morgan Grasselli); Washington, 
2016, sous le n° 37 (par Margaret Morgan Grasselli). 

Exp.: néant. 
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~ cat. 43 - 

L’Orée d’un bois 

Vers 1765-1775 

Sanguine sur papier vergé 
H. 35,9; L. 23,9 cm 


Hist.: Peut-étre Jean Claude Richard, abbé de Saint-Non; Pierre-Marie Gault de 
Saint Germain (d'après une inscription au dos du dessin à l'encre : «P.M. GAULT, 
de St. Germain/ N° 224»), d'après une inscription au dos du dessin au crayon: 
«vente 19-20 mars 1839» (Lugt 15337, non décrit); d’aprés une inscription au dos 
du dessin: « Vente...1958...M.»; vente, Londres, Sotheby’s, 21 novembre 1974, 
lot 111; New York, Herman Schickman Gallery, 24 février 1978; Jean-Montague 
Massengale; vente, Londres, Sotheby’s, 4 juillet 2007, lot 105; Paris, Galerie Eric 
Coatalem; acquis par Hélène et Jean-Fraçois Costa, Grasse. 

Bibl.: néant. 

Exp.: Richmond, 1981, repr. p. 16-17, n° 2. 


Dans la vente après décès de l'abbé de Saint-Non (Paris, 2 mai 1792, non référencée 
dans Lugt), plusieurs lots comportent des mentions de dessins de Fragonard: le 
lot 52 décrit comme « Vingt-cing Dessins contre-épreuve, par Robert & Fragonard»; 
le lot 54 comme « Vingt-sept Dessins, la plus grande partie lavés au bistre, par 
Fragonard, d'après différens Maîtres»; le lot 60 décrit comme un ensemble dessins 
de l'abbé de Saint-Non retouchés «par la main intelligente de Fragonard». Il est 
très délicat d'avancer avec certitude que le dessin qui nous occupe ait pu appartenir 
à Saint-Non. Par ailleurs, Pierre Marie Gault de Saint Germain a laissé un inventaire 
sommaire de sa collection, dispersée en vente quelques années avant sa mort 
(Paris, 19 mars 1839, Lugt 15337). Le lot 13 comprend «sept Dessins de Fragonard 
et autres» (achetés 20 FF par Bodicourt), le lot 21 «Trois dessins de Paul Bril, 
Fragonard et autres» (acheté 10,5 FF par Guichardeau) (Archives de Paris, cote 
D.39E35). Le dénommé Guichardeau est le plus grand acquéreur de la vente avec 
362,45 FF. 


~ cat.44 ~ 

Étude d’arbres avec deux personnages 
dite Le Vieux chêne 

Vers 1765-1775 

Sanguine sur papier vergé 

H. 26; L. 43,5 cm 


Hist.: Paris, Maurice Delestre, vers 1889; sa vente anonyme (collection de 
M. D...), 14 mai 1936, n° 29, repr.; Neuilly, collection particulière; Paris, Galerie 
Eric Coatalem; collection particuliére, depuis 2022. 

Bibl.: Portalis, 1889, p.315; Ananoff, 1961-1970, vol.I, n° 340, vol. II, repr, 
fig. 363. 

Exp.: néant. 


- cat.45 - 

Couple dans un parc 

Vers 1771-1772 

Pinceau et lavis brun, pierre noire sur papier vergé 
H. 22,7; L. 17,3 cm 


Hist.: Peut-étre Paris, vente anonyme, 6 mars 1899 (Lugt 56949), lot 31: «Le 
Parc. Dans un parc avec fontaines, charmilles et fond d'arbres, plusieurs couples 
s’ebattent. Beau dessin à la sépia d'une belle coloration. (H., 0,225. — L., 0,17.)»; 
Paris, M. Rahir; Paris, collection de M”* Rahir; Paris, እ." X.; Paris, collection 
Camille Groult; vente, Paris, Galerie Charpentier, 9-10 juin 1953, lot 7, repr. pl. V; 
Paris, Jacques Bacri; vente, Paris, Sotheby’s, collections Bacri Fréres Antiquaires 
et Jacques Bacri, 30 mars 2017, lot 101; collection particuliére. 

Bibl.: Ananoff, 1961-1970, vol.I, n° 356, p. 156; vol. II, n° 356, p. 308, fig. 367. 
Exp.: Paris, 1921, n° 200; Paris, 1931, n° 93. 


Un exemplaire annoté du catalogue de vente (Lugt 56949) conservé au Rijksbureau 
voor Kunsthistorische Documentatie indique que le dessin provient de la collection 
Jacques Doucet et qu'il a été acquis par un dénommé Morgand, pour 2250FF. 


~ cat. 46 ~ 

Parc italien avec figures 

1773-1774 

Pinceau et lavis d'encre brune, pierre noire sur papier 
H. 33,6; L. 47,4 cm 


Hist.: Marquiset; sa vente, Paris, 28 avril 1890 (Lugt 49056), lot 86: «Intérieur 
de parc: Au centre, un groupe de figures, femmes et enfants; à droite, de grands 
escaliers, des terrasses; vers le fond, un palais à colonnes. Très beau dessin, à la 
sépia. Haut. 33 cent. ; larg. 47 cent.» (acheté pour 730FF); Larenitz en 1901 (selon 
Ananoff); Paris, Georges Dormeuil (marque L.1146a en bas à droite); par descendance 
jusqu'à vente, Londres, Sotheby’s, 3 juillet 2013, lot 59; collection particulière. 
Bibl.: Ananoff, 1961-1970, vol. IV, n° 2247, non repr.; Dupuy-Vachey, 2022, 
p.171, fig.2. 

Exp.: Paris, 1921, n° 197. 


Au moment de la vente par Sotheby’s, les provenances des n° 1548 et 2247 du 
catalogue d'Ananoff ont été malencontreusement fusionnées. Or, le présent dessin 
désigne clairement celui de la collection Dormeuil (n° 2247), puisqu'il comporte 
sa marque en bas à droite. De fait, sa provenance correcte a été rétablie. 

La provenance de la collection de Basan père (1° décembre 1798, Lugt 5827, lot 
95) ne peut être acceptée puisque le dessin y est décrit comme l'«Intérieur d'un 
Jardin à l'italienne, occupé par un escalier double, surmonté d'une cascade entourée 
de peupliers; des masses d'arbres occupent le surplus de la composition, & des 
figures ornent le devant; au bistre sur papier blanc. Haut. 13 pouces, larg. 18 
pouces.» Si les dimensions sont bonnes, force est de constater que la description 
ne correspond pas au dessin Dormeuil. De même, la provenance de la vente anonyme 
du 24 février 1883 (Lugt 42677) nous semble hasardeuse, d’une part parce que la 
description est trop générique (lot 14: «Parc avec des personnages») et d'autre 
part parce qu’elle ne comporte pas de dimensions. 

De plus, notons que le n° 1548, auquel Ananoff confère la prestigieuse provenance 
Basan, porterait également une marque dont on retrouve une contrefaçon sur 
plusieurs faux dessins de Fragonard, les fameux «fragonoff » (marque L.1131). Le 
dessin n'étant à notre connaissance pas localisé, il est impossible de savoir s'il 


s'agit d'une marque contrefaite désignant peut-être un faux dessin, ou non. 


- cat.47 - 

Recto: 

Assemblée dans un parc près d'un escalier à deux gradins 
1773-1774 

Pierre noire et estompe sur papier vergé 

Verso: 

Un pont traversant un parc 

1773-1774 

Pinceau et lavis d'encre noire, pierre noire sur papier vergé 

H. 21,8; L. 35,2 cm 


Hist.: Paris, Gosselin; Paris, galerie La Scala; Paris, collection particulière; Paris, 
galerie Nathalie Motte-Masselink; collection particulière. 

Bibl.: Ananoff, 1961-1970, vol. IV, n° 2246; Dupuy-Vachey, 2022, p.172, fig.3. 
Exp.: néant. 


À l'occasion de son étude par la galerie Nathalie Motte-Masselink, un filigrane 
«1.8. Johannot» a pu être identifié. La notice mentionne que ce papetier a été actif 
à Montpellier sur les années 1768, 1775 et 1780. 


- cat.48 - 

Le Tertre à la barque 
Vers 1766-1770 

Huile sur toile 

H. 38,1; L. 46 cm 


Hist.: Paris, Leroy de Senneville; sa vente, Paris, 5 avril 1780 (Lugt 3116), lot 
52 (avec son pendant cat. 49): «Deux différens Paysages, faisant pendants. L'un 
représente une élévation de terre, couverte d'une belle pelouse, sur l'extrémité 
de laquelle est une femme assise parlant à un homme, aussi assis: à la gauche, sur 
un plan éloigné, on distingue l'entrée d'un bois, qui se continue vers la droite, où 
passe un chemin sablonneux. La devant présente un étang où sont des hommes 
dans des roseaux & occupés à tirer un bateau, dans lequel est une femme. (...) 
Hauteur 13 pouces & demi, Largeur 17 pouces & demi. [36 x 42 cm] T.» Paris, 
François Hippolyte Walferdin; sa vente, Paris, 12-16 avril 1880 (Lugt 40074), lot 
26: «Au bord d'une rivière, des pêcheurs, dans l’eau jusqu’à mi-jambe, relèvent 
leurs filets; à droite et à gauche d'un tertre placé dans le centre du tableau, des 
plis de terrain et l'entrée d'un bois. Un rayon de soleil passe à travers les nuages 
orageux. Beau paysage, ombres et lumières rendues avec une grande perfection 
dans le sentiment de Ruysdaél. » (acheté 3150 frs par Jean Constant Denis James 
Edmond Borthon); Dijon, collection Borthon; par descendance à Château de 
Novillars, collection de Broch d'Hotelans; Londres, galerie Lefevre; Royaume-Uni, 
collection Clive Cookson dès 1949, puis par descendance aux propriétaires jusqu'à 
vente Christie's, Londres, 4 juillet 2012, lot 198; Londres, collection particulière. 
Bibl.: Portalis, 1880, p.305; Portalis, 1889, p. 126 et 289; Borthon, 1890, no. 35, 
p.30; Josz, 1901, p.161; Nolhac, 1906, p.136; Réau, 1956, p.186; Wildenstein, 
1960, n° 175; Mandel, Wildenstein, 1972, n° 182; Cuzin, 1987, p.286, cat. 138; 
Paris, New York, 1988-1989, sous le n° 87, fig.7, p. 186; Rosenberg, 1989, cat. 147. 
Exp.: Paris, 1860, n° 137; Londres, 1949-1950, n° 128; Londres, 1968, n° 234. 
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- cat.49 - 

Étang avec un pâtre accompagné de son chien 
et de deux bœufs 

Vers 1766-1770 

Huile sur toile 

H. 37; L. 47 cm 


Hist.: Leroy de Senneville; sa vente, Paris, 5 avril 1780 (Lugt 3116), lot 52 (avec 
son pendant cat. 48): «Deux differens Paysages, faisant pendants. (...) L'autre 
Tableau représente une épaisse forét, en devant de laquelle est un bac, oú deux 
bœufs veulent entrer. Un Pâtre accompagné de son chien, tient son bâton élevé 
pour les en faire sortir. Ces deux morceaux, d'une touche admirable & spirituelle, 
font, par l'harmonie de la couleur, l'effet le plus piquant. Hauteur 13 pouces & 
demi, Largeur 17 pouces & demi. [36 x 42 cm] T.»; Walferdin, Paris; sa vente, 
Paris, 12-16 avril 1860 (Lugt 40074), lot 6: «La Mare. Paysage, figures et animaux. 
Un paysan entré dans l’eau en chasse le bétail. Belle peinture dans la manière de 
Ruysdaël. T. - H., Om,37. L., Om,43.» (acheté 3500 par Molinet (?)); vicomtesse 
de Courval; princesse de Poix; duchesse de Mouchy; vente, Paris, sotheby’s, 25 
mars 2014, lot 114; Londres, collection particulière. 

Bibl.: Rosenberg, 1989, cat. 149. 

Exp.: néant. 


- cat.50 - 

Bergère et moutons sur une colline ensoleillée 

Bergère et moutons sur une colline ensoleillée 

Vers 1765 

Huile sur toile 

H. 22; L. 30,5 cm 

Inscription à l'encre au revers du châssis: Honoré Fragonard / Annette à 
l'âge / De 15 ans / A été gravé / avec divers / changements et sur une étiquette, 


un numéro et une inscription à l'encre : 3824 / Mr ር D'ALBIS / Nett. 


Hist.: collection particulière; vente, Paris, 19 décembre 2014, n° 59; collection 
particulière; acquis par la galerie Éric Coatalem; acquis par une collection 
particulière en 2015. 

Bibl.: New York, 2016-2017, p.35 (par Marie-Anne Dupuy-Vachey) et sous le 
n° 45, fig. 97, p. 160 (par Eunice Williams). 

Exp.: Grasse, 2016, n° 2 (par Marie-Anne Dupuy-Vachey). 
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- cat.51- 

Le Torrent 

Vers 1763-1773 

Huile sur papier marouflé sur toile 
H. 27; L. 37 cm 


Hist.: Paris, vente Huot-Fragonard, 19 mai 1876 (Lugt 36591), lot 5: «Le Torrent. Il 
coule entre des rochers, un berger est étendu sur le bord; au second plan, une paysanne 
montée sur cheval blanc. Toile. Haut., 30 cent.; larg. 38 cent.» (acheté 420 FF); États- 
Unis, collection particulière, dès 1933; vente, New York, Parke Bernet, 28 janvier 
1953, lot 34; vente, New York, Sotheby’s, 11 juin 1981, lot 37; Tokyo, Galerie Lida, 
1988, n° 24; vente New York, Sotheby’s, 26 juin 2008, lot 66; Paris, galerie Eric 
Coatalem, collection particuliére. 

Bibl.: Nolhac, 1906, p. 136 (avec des dimensions différentes); Réau, 1956, p. 185; 
Cuzin, 1987, cat. 113, p.280; Rosenberg, 1989, cat. 134, p.86; New York, 2016-2017, 
p.43 (par Marie-Anne Dupuy-Vachey). 

Exp.: Baltimore, 1941, n° 58; Tokyo, 1988, n° 24; Grasse, 2016, n° 7. 


La provenance de cette ceuvre étant particuliérement complexe, nous avons pris 
le parti de reprendre celle établie par Marie-Anne Dupuy-Vachey dans cat. exp. Grasse 
2016, n° 7, p.20, avec quelques compléments. Nous rejoignons J.-P. Cuzin qui avait 
identifié ce paysage à celui décrit dans la vente Houot-Fragonard (Lugt 36591). 


“81.52 ~ 

Paysage de rivière avec un moulin 
Vers 1773 

Huile sur bois 

H. 36; L. 68 cm 


Hist.: Vente, Paris, 20 mars 1920, lot 54; collection particulière; vente, Roubaix, 11 décembre 
2017, lot 150; acquis par la Galerie Eric Coatalem; acquis par une collection particuliére. 
Bibl.: Portalis, 1889, p.154; peut-être p. V, n° 130 «Le moulin de Hollande» et 
p. 126-127. 

Exp.: néant. 


~ cat. 53 - 
Memento Mori 

Vers 1758 ou 1770 
Sanguine sur papier vergé 
H. 43,5; L. 30,5 cm 


Inscription au graphite en bas a gauche: Fragonard 


Hist.: Paris, Camille Marcille (marque L. 605a, rapportée sur une étiquette au 
dos de l'encadrement avec le numéro manuscrit «513 ኔን; Paris, Hippolyte Walferdin; 
sa vente, Paris, 12-16 avril 1880 (Lugt 40074), lot 254: « Vieillard philosophant 
sur un crane. Au bas cette inscription: ‘Il a été ce que je suis; ce qu'il est, je le 
serai bientôt”. Sanguine. H. 0,39; L. 0,28» (acheté par Cahen d'Anvers pour 60 FF); 
Paris, Cahen d’Anvers; acquis en 1922 par M. Givaudan, puis par descendance; 
collection particuliére; vente, Genéve, Piguet, 15 mars 2017, lot 794; Paris, 
commerce d'art; collection particulière. 

Bibl.: Portalis, 1889, p.315; Roux, 1949, p.439; Ananoff, 1961-1970, vol. II, 
n°764, p.81, vol. 111. p.327; Paris, New York, 1988-1989, p.74, fig. 3. 

Exp.: néant. 
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DÉTAILS 


- cat.2 - détail (voir p.23) 
Groupe de putti dans des nuées, dont un tenant des couronnes 


138 


- cat.5 - détail (voir p.29) 
Un lion 


140 


- cat.12 - détail (voir p.43) 
La Vielleuse 


- cat.18 - détail (voir p.51) 


Le Petit messager 


- cat.19 - détail (voir p.59) 
L’Occasion 


- cat.20 - détail (voir p.61) 


Le Retour du troupeau 


y 
1 
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- cat.23 - détail (voir p.67) 
L’Education du chien 


- cat.32 - détail (voir p.81) 
L’Aubergiste fait boire Don Quichotte, d’après Don Quichotte 


- cat.53 - détail (voir p.121) 
Memento Mori 


~ cat.36 - détail (voir p.87) 
Homme assis en robe de chambre devant une nuée dit Le Songe de Plutarque 


- cat.41 - détail (voir p.101) 
Caprice inspiré par le jardin de la villa Negroni à Rome 


- cat.42 - détail (voir p.103) 
Vue inspirée par la fontaine de l’Ovato dans les jardins de la villa d’Este, à Tivoli 


~ cat.1 ~ détail (voir p.21) 
Vue d’un jardin avec de grands cyprès 


152 


- cat.46 - détail (voir p.110) 
Parc italien avec figures 


153 


154 


- cat.51 - détail (voir p.115) 
Le Torrent 


cat.52 - détail (voir p.117) 
en Paysage de riviere avec un moulin 


155 
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